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Y Egiptean confectionànd un papirus, 
basorelief din mastaba (mormântul) lui Ti 
de la Saqqara (2450-2325 î.Hr.); lucrátorul 
este reprezentat șezând, întinzând tulpinile 
de papirus gata să fie presate și lipite 
pentru a alcătui o foaie 


— D CERE 


INTRODUCERE 


e-a lungul mileniilor; arta nu a lipsit din nici o societate, oricát de slab 

dezvoltatá ar fi fost. Desenul si ornamentatiile, povestirile si muzica sunt 

caracteristice oamenilor, asa cum este, pentru păsări, construirea cuiburilor. 
Cu toate acestea, formele de manifestare ale artei au variat foarte mult, în timp și 
spaţiu, datorită influenţei factorilor sociali și culturali. 

Se presupune, mai mult sau mai puţin corect, cá în civilizațiile arhaice scopul artei 
era unul magic (ca în cazul picturilor rupestre). Se crede că arta exprima credințele 
comunității și juca un rol în ritualurile acesteia. Odată cu apariția statelor cu ierarhii 
bine definite — civilizațiile timpurii mesopotamiană și egipteană —, arta a devenit un 
însemn al bogăției și al puterii, înfrumuseţând palatele si glorificând statutul și cuceririle 
conducătorilor, Ea a servit și religiei — deși aceasta era greu de separat clar de puterea 
laică — pentru decorarea templelor, pentru a-i reprezenta pe zei și pentru povestirea 
în imagini a miturilor religioase. Aceasta este arta colectivă, în care notiunile de stil 
individual și de inovaţie lipsesc sau trec pur și simplu neobservate. Totuși, măiestria este 
evidentă, detaliile subtile fiind redate perfect, așa cum arată scenele asiriene de bătălie 
sau reprezentările egiptene de păsări și animale. 

De multe ori s-a afirmat, pe bună dreptate, că individualismul modern își are 
originile în rândul popoarelor de agricultori și negustori de la Marea Mediterană — grecii, 
fenicienii, etruscii și romanii. Artiști cu nume cunoscute, cum ar fi sculptorul Praxiteles 
(activ la jumătatea sec. IV î.Hr.) erau faimoși pentru creaţiile lor. Clădirile publice 
de importanță civilă și religioasă erau împodobite cu decorațiuni, iar conducătorii 
și victoriile acestora aveau parte de onoruri. A apărut însă și o categorie mai largă 
de amatori de lucrări de artă, așa cum s-a întâmplat cu locuitorii orașelor Pompeii 
și Herculaneum. S-au dezvoltat mai multe genuri artistice: peisajul, portretul, natura 
moartă, imaginile cu animale și scenele mitologice; operele de artă infrumusetau casele 
oamenilor si le marcau existenţa. Percepția pe care o avem despre lucrările artistice din 
acea perioadă este distorsionată de ceea ce a rezistat timpului: mozaicurile și frescele 
s-au păstrat, însă panourile din lemn au dispărut, în marea lor majoritate. 


j 
E 
4 

i 

i 


Íncepánd cu sec. IV d.Hr, arta bizantină a evoluat din arta romană, influenţată, 


la rândul ei, de religia creștină. Arta era subordonată Bisericii și credinţei religioase. 
Imaginile, care au devenit icoane, au căpătat o valoare spirituală intrinsecă, în care lumea 
vizibilă era simbolul celei nevăzute. Cu toate acestea, icoanele au fost vehement 
combătute de iconoclaști, care considerau că lumea vizibilă îi lua locul celei spirituale. 

Și islamul, apărut tot în estul bazinului mediteraneean, tindea către aceleași principii 
iconoclaste, însă le exprima printro artă geometrică și caligrafică; aceasta va sta la 

baza unui rafinat realism stilizat. Deși arta islamică s-a dezvoltat fără legătură cu stilurile 
roman și bizantin, ea a primit influenţa artei sasanide din Persia preislamică. Perioada 
sasanidă a fost martora unora dintre cele mai de seamă realizări ale civilizaţiei persane, 
iar formele și motivele artei persane s-au propagat către est, în India, Turkestan și China. 

În secolul | d.Hr, silueta lui Buddha a fost sculptată pentru prima oară în piatră, la 
Gandhara, în actualul Pakistan, stabilind un model pentru arta budistă ulterioară. Pe 
măsură ce budismul se răspândea din India, în întreaga Asie și în restul lumii, el a marcat 
creațiile artistice din China, Japonia și Coreea, atunci în plină dezvoltare. Această religie 
devenea din ce în ce mai importantă în fiecare dintre țările care o adoptau, aducând, 
din punct de vedere artistic, forme noi, cum ar fi sculptura statuară și monumentală. 
Cele mai vechi manifestări artistice din Japonia au fost influențate de budism, însă 
începând din sec. IX d.Hr, pe măsură ce tara ieșea de sub influentele chinezești, artele 
laice deveneau tot mai importante, iar pictura, cea mai puternică manifestare artistică, 
Íntro societate în care oamenii scriau cu pensula, mai degrabă decât cu penita, exista 
o înțelegere intuitivă a esteticii picturii. 

Zonele izolate ale Europei Occidentale au trecut printr-o transformare lentă și 
intermitentă din sec. XII și până în sec. XIII. Dezvoltarea comerțului și sporirea 
suprafeţelor cu terenuri agricole au dus la apariţia unor noi averi considerabile, folosite 
în parte pentru a finanța construirea de biserici si de mănăstiri, multe dintre ele bogat 
decorate cu picturi și sculpturi. Se poate discerne o evoluție stilistică spre realismul 
tridimensional, însă nu este încă evidentă diferenţa certă dintre Giotto (c. 1270-1337) 
sau Simone Martini (c. 1285-1344) și arta bizantină. Indiferent de Biserică, orașele 
cu tradiţie comercială și bancară, cum ar fi Florenţa, Bruges si Venetia, au devenit 
centre artistice în care acurateţea reprezentării, probabil influențată de descoperirile 
din domeniul opticii, era foarte apreciată de protectorii artiștilor. Treptat, spiritualitatea 
artei religioase a fost înlocuită parţial de teme din mitologia clasică, iar oamenii au 


< Frescă înfățișând o femeie ce pictează 

o statuie considerată a fi a zeului Priapus; 
Casa Chirurgului, Pompeii (50-79 î.Hr.). Un 
băiat tine un portret înrămat la picioarele 
artistei 


A Timarete, o pictoriță din Grecia antică, 
este înfățișată lucrând în atelierul său la 
un portret al Madonnei cu Pruncul. 
llustratie din Despre femei celebre a lui 
Giovanni Boccaccio (1360-1374) 
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DEE Ego pictura) 1665-1666) 
Se jam Vermeer dn Del Pictorul olandez 
2 pascat această lucrare necomandată in 
aieru său, ca punct de atracție pentru 
potentiali cumpărători. Cât timp a trăit 
Wermeer. lucrarea nu a părăsit atelierul, 
Gr după moartea lui, văduva artistului a 
refuzat să o vândă, în ciuda situaţiei 
nanciare precare 


NTRODUCERE 


început să aprecieze tot mai mult bunurile de pret, precum veșmintele și interioarele 
luxoase. Picturile propriu-zise, lucrări mobile executate în ulei, erau obiecte de lux, însă 
erau mai puțin apreciate decât tapiseriile. 


Felul în care se făcea pictură în Europa Occidentală în perioada care avea să 
se numească mai târziu Renașterea nu a fost decât una dintre diversele tehnici de 
pictură folosite în lume în sec. XV și sec. XVI. În comparaţie cu miniaturile persane 
sau cu peisajele chinezești, pictura occidentală nu poate emite nici o pretenție în 
ce privește superioritatea în execuție sau complexitatea. Cultura populară urbană 
dinamică din sudul Chinei a dat un imbold dezvoltării tehnicilor de tipărire pentru 
reproducerea mecanică a imaginilor, la fel ca în sudul Germaniei (și, mai târziu, ca 
în „lumea în miscare" a Japoniei, din perioada Edo). Totuși, tradiția occidentală se 
diferențiază în mod clar de celelalte. Artiștii experimentau tehnici inovatoare, precum 
perspectiva liniară, iar protectorii lor au început să ceară noi procedee și stiluri de 
reprezentare. În același timp, a început să ia amploare teza despre geniul nativ al 
artistului, temperată de persistenta statutului său, apropiat de cel al unui simplu 
meșteșugar, și de producţia de atelier. Artiștii celebri ajungeau la rangul de vedetă și 
erau susținuți de protectori aflați într-o competiţie continuă în ce privește angajarea 
celor mai buni artiști în serviciul lor. 

Răspândirea stilurilor distincte în perioada Renașterii și a Reformei reflectă 
diversitatea societăților și culturilor europene. Legăturile comerciale ale Veneţiei 
cu Orientul au determinat apariția unor opere extraordinare prin utilizarea culorilor 
vii — materialele din care se obțineau aceste nuanțe se importau, la fel ca oricare altă 
marfă. Teatralitatea barocului (asa cum a fost numit mai târziu) era o expresie 
a Contrareformei catolice. 


În Olanda protestantă se cereau diferite picturi pentru a decora căminele 
sobre ale burgheziei sau pentru a celebra evenimente importante ale vieţii sociale — 
scene din viața de zi cu zi, peisaje și portrete care să sugereze viața personală si 
principiile ei. Regii, prinții și nobilii comandau tablouri care să le glorifice victoriile 
și să le etaleze bogăţiile. Cu toate acestea, începeau să apară și artiști care se exprimau 
pe ei înșiși în lucrările lor. Astfel de exemple se găsesc în tablourile târzii ale lui 
Rembrandt (1606-1669) sau în stilul lui Caravaggio (1571-1610). 

În sec. XVIII și sec. XIX, Europa a dezvoltat conștiința propriei istorii artistice, 
înțeleasă ca o succesiune de capodopere, de bijuterii ale culturii expuse în galerii, spre 
înălțarea spirituală și morală a publicului, Pretuirea „marilor maestri" ai trecutului i-a 
determinat pe pictorii contemporani să dorească să-i copieze. Epoca patronatului 
cultural și a pictorilor de curte încă nu apusese cu totul — de exemplu, Napoleon 
a angajat pictori care să-i celebreze gloria imperială, iar spaniolul Francisco de Goya 
(1746-1828) a fost pictor de curte —, dar artiștilor li se cerea din ce în ce mai mult 
să-și urmeze viziunea proprie. În vreme ce societatea europeană se dezvolta în direcţia 
producției de masă, a mecanizării, a utilitarismului și a raționalismului, arta europeană a 
îmbrățișat principiile romantismului — o mișcare culturală complexă, cu o aplecare clară 
spre natură, în defavoarea societății și a mecanizárii, spre emoție, în detrimentul raţiunii 
și spre glorificarea artistului inspirat, în detrimentul filistinismului societății burgheze. 

Artiștii romantici tindeau să se considere necesarmente în opoziție cu lumea 
modernă, materialistă. Unii dintre ei evitau tratarea subiectelor moderne, refugiindu-se 
într un Ev Mediu încețoșat sau în viața populațiilor considerate primitive, în timp ce 
alții alegeau viața urbană modernă ca subiect al observaţiei ironice. Artiștii depindeau 
însă financiar de vânzarea lucrărilor, de aceea, treptat, negustorii de tablouri și criticii 
au devenit personaje cheie, descoperind talente și făcând legătura între artiști și 
consumatorii de artă. Astfel a început un joc ciudat, în care artistul se dorea un individ 
inspirat, care voia să-și exprime geniul, dar în același timp trebuia să creeze lucrări 
vandabile care, probabil, își găseau cumpărătorul tocmai datorită dispretului fățiș al 
autorului lor față de comert. Ulterior a apărut noțiunea de avangardă, definită 
ca radicalism estetic. Avangarda implica însă și recunoașterea receptării-operelor, 
ceea ce înseamnă că lucrările de artă noi, care erau considerate radicale și care 
nu flatau gustul publicului, deveneau ulterior opere acceptate, a căror frumuseţe 


era unanim recunoscută, 


A Doi artisti la lucru într-un atelier, în 
Japonia sec. XIX, înconjurați de materiale — 
suluri de hârtie, culori și pensule. Detaliu 
dintr-o acuarelă de Kawahara Keiga 


< Vasul-atelier (1874), de Edouard Manet. 
Impresionistii au făcut un pas fără 
precedent, acela de a muta atelierul de 
pictură din interior în aer liber, unde 
puteau surprinde efectele schimbătoare 
ale luminii naturale 
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ARTA RUPESTRÁ SI GEOGLIFELE 


|. Pictură rupestră, Altamira ermenul „artă rupestră“ este folosit pentru a descrie practica — întâlnită la 
(c. 15000 î.Hr.), detaliu 


d multe populații preistorice — a picturii și a scrijelirii în piatră, precum și a 
Autor necunoscut - pigment pe piatră, 


Santillana del Mar; Cantabria, Spania îngrămădirii de pietre pentru realizarea unor modele pe sol. Cele mai vechi 
astfel de lucrări artistice cunoscute — două bucăți de limonit cioplite, găsite în peștera 
2 Pictură rupestră (c. 40000 î.Hr), detaliu Blombos, pe coasta meridională a Africii de Sud — datează de acum 77 000 de ani. 


Autor necunoscut - pigment pe piatră, 


aeae Uatianal Kakadu Australia Aceste piese sunt decorate cu linii încrucișate, trasate în piatră, pentru a forma modele 


geometrice. 

3 Pictură rupestră din peștera Lascaux În Australia există foarte multe exemple de artă rupestră. Pe insula Murujuga, 
LM s oua oi aflată în apropierea aaa u Dampier din vestul Australiei, E aflá cel mai mare 
[s ax Fanta complex de petroglife (pietre gravate) din lume, care datează din c. 28000 î.Hr. 

| Aceste petroglife sunt alcătuite din forme geometrice si forme realiste care înfățișează 
ceremonii aborigene și animale precum balene, păsări emu, canguri și lupi marsupiali, 
aceștia din urmă în prezent dispăruți. La Ubirr, în Parcul Naţional Kakadu din nordul 
Australiei, există picturi rupestre din trei perioade distincte, datând din c. 40000 î.Hr. 
Fapt neobișnuit, picturile au lost refăcute de-a lungul timpului de generaţii succesive 
de aborigeni. Bogata tradiţie orală a aborigenilor australieni și sistemul lor de credinţe 
clarifică scopul spiritual al picturilor: majoritatea au fost folosite în ritualuri menite să 
sporească efectivele de animale, deși în anumite cazuri este vorba de picturi create 
doar pentru a bucura ochiul. Cele mai vechi picturi de la Ubirr înfățișează specii de 
animale dispărute în prezent și siluete simplificate, în veșminte de ceremonie, care, 


conform tradiţiei, reprezintă spiritele ce i-au învăţat pe oameni să vâneze și să picteze. 
Imaginea de pe pagina din dreapta (sus) este una dintre cele mai vechi din situl de 


c. 30000 i.Hr. c. 25000 î.HR. c. 16000 î.HR. c. 14000 î.H. 


Seri Se Bunk Sun Primele imagini pictate Figuri colorate cu Cárbune si pigmenti de Pestera de la Altamira, Oamenii care tráiesc in 
„DCR în pem apar în situl din Ubirr, în pigment roșu și negru ocru și alb sunt folosiți Spania, este primul loc peșterile de la Lascaux, 
ctre zzi nordud Australiei. sunt pictate pe pereții la pictarea unor imagini unde sunt pictate figuri. Franța, sau în apropierea 
EET pesterii Chauvet, in animaliere, in pesterile În timp, vor fi adăugate lor, încep să picteze pe 
valea râului Ardëche, din munții Huns, în multe reprezentări de pereții peșterilor. 
din Franţa. Namibia. animale și amprente 


de palme umane. 


la Ubirr si infátiseazá un vánátor alergànd; postura activá o include in traditia ,,figurii 
dinamice". Alte lucrări, așa-numitele picturi „cu raze X", descriu structura scheletului 
și organele interne ale oamenilor, mamiferelor și peștilor. Picturile rupestre de la 
Tassili, Algeria, datează din 8000 î.Hr. și sunt renumite pentru reprezentarea realistă a 
oamenilor și animalelor: 

Cele mai vechi picturi rupestre cunoscute datează din c. 30000 î.Hr. 

Semnificația lor rămâne necunoscută, deși este posibil să fi avut un scop religios 

sau magic. Artiştii reprezentau lumea înconjurătoare, pictând deseori animale, uneori 
siluete umanoide și, în anumite cazuri, simboluri abstracte care aveau probabil o 
semnificaţie religioasă. În peștera Altamira din Cantabria (Spania) se află unele dintre 
cele mai frumoase picturi și desene rupestre policrome din lume. Aceste imagini 
datează din Magdalenian (16000-10000 î.Hr.) si înfătisează animale, printre care un 
bizon în diferite ipotaze, cai (pagina din stânga), o ciută si posibil un mistreț, dar si 
simboluri și amprente de palme umane. Imaginile sunt extraordinare nu numai 
pentru că reprezintă unele dintre primele încercări artistice ale lui Homo sapiens, 
dar și pentru că au o calitate artistică de excepție. Mai mult, ele sunt amplasate 

cu grija de a profita de forma pereţilor peșterii, ceea ce le conferă tridimensionalitate. 

Picturile rupestre din complexul Lascaux (Dordogne, Franta) datează din 
c. 14000 î.Hr. Descoperite în 1940, peșterile contin în jur de 2 000 de imagini 
care datează din Paleolitic, majoritatea acestora înfățișând mamifere, precum 
cai, bizoni, cerbi și chiar un rinocer. În ciuda paletei limitate de culori pe care artiștii 
o aveau la dispoziție, rezultatele sunt impresionante, detaliile anatomice sunt 
redate cu foarte mare atenție, iar animalele pot fi recunoscute ușor. Imaginea din 
dreapta (jos) înfățișează un cap de bizon, animal foarte răspândit pe continentul 
european în perioada respectivă. 

Complexul Laas Gaal din Somalia, unde se află picturi datând din Neolitic, este 
un exemplu de pictură rupestră dintr o epocă mai recentă. Create cam în perioada 
9000 î.Hr. — 3000 î.Hr, aceste lucrări artistice au culori puternice și foarte bine 
conservate. Nomazii din zonă aveau cunoștință de ele, însă picturile au ajuns în 
atenția internaţională în anul 2002, datorită unei echipe de arheologi francezi. Sunt 
asemănătoare cu cele de la Lascaux, înfățișând animale, printre care lupi și girafe. 

Geoglifele reprezintă o altă formă de artă preistorică. Aceste desene de mari 
dimensiuni, realizate pe sol, formează deseori modele șau motive distincte și sunt 
intr un fel precursoarele curentului land art din sec. XX (vezi p. 532). Desenele de 
la Nazca, din Peru (c. 200 t Hr. — c. 600 d.Hr, vezi p. 18) sunt considerate cele mai 
interesante geoglife din lume, datorită dimensiunilor, complexității, numărului si stării de 
conservare remarcabile. Motivele au fost create, in majoritate, prin înlăturarea pietrelor 
dintr o zonă deșertică, astfel încât să se creeze forme geometrice și imagini de oameni, 
vegetație, mamifere, păsări și ființe fantastice, unite printr-o serie de linii. Cele mai mari 
desene au până la 200 m lungime, iar formele geometrice acoperă aproape 500 km2. 
Unii experti consideră că îndeplineau funcţii astronomice sau rituale, iar alţii sugerează 
că sunt scheme pentru irigații sau simboluri ale fertilității. CK 


c. 11000 î.HR. 


Imaginile colorate 

ale unei culturi de 
vânători-culegători 
apar pentru prima oară 
pe stâncile dealurilor 
Matobo, Zimbabwe. 


c. 10000 i.Hn. 


Cueva de las Manos 
(Peștera mâinilor) din 
Argentina este decorată 
cu urme de palme 
umane, folosind pigmenţi 
de roșu și negru. 


c. 8000 i.Hn. 


Picturile din pestera 

de la Tassili (Algeria), 
înfățișează zona Saharei 
plină de verdeață, foarte 
diferită de deșertul care 
avea să devină. 


c. 1000 i.Hr. 


Silueta unui cal alb, 
măsurând |!4 m 
lungime, este săpată 
într-un deal de calcar 
din Uffington, în 


Oxfordshire, în Anglia. 


c. 200 i.Hn.-c. 600 d.Ha. 


În Perú apar geoglifele 
de la Nazca (vezi p. 18), 
reprezentánd oameni si 
animale cu ajutorul unor 
linii care formează o 
compoziție geometrică. 


c. 1000-1070 d.Ha. 


Se ridică în Ohio, SUA, 
Gorganul șarpelui — un 
tumul din pământ, 
lung de peste 396 m și 
reprezentând diverse 
animale. — 
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Desenele de la Nazca (Pasărea colibri) c. 200 ¿Hr—c. 600 d.Hr. 
AUTOR NECUNOSCUT 


Roci. pietris si pământ ivilizatia Nazca a înflorit în perioada 200 î.Hr. — 600 d.Hr: Desi 


m ar L H i nu a lăsat urme arhitecturale importante, cea mai semnificativă 
Provinciile Nazca si Palpa, 


Pampas de Jumana, Perú particularitate culturală a acestei civilizații — si totodată cel mai mare 


mister al ei — este rețeaua vastă de geoglife, cunoscută sub numele de desenele 
de la Nazca, situată în desert si pe colinele de la poalele Anzilor; din câmpia 
peruviană de coastă, la sud de Lima. Aceste desene de mari dimensiuni, realizate 
pe sol, formează modele sau motive constând în forme geometrice în linii si figuri 
de păsări și animale, printre care se numără un păianjen, un pelican, o șopârlă 

și o pasăre colibri. Geoglifele acoperă o zonă de peste 450 km?, iar cele mai 

mari desene au până la 305 m lungime. 

Clima uscată și fără vânt și izolarea câmpiei Nazca au contribuit la conservarea 
acestor enigmatice geoglife. Liniile puţin adânci au fost realizate prin îndepărtarea 
rocilor de culoare roșie și a pietrișului din deșert, astfel încât să rămână expus solul 
albicios de dedesubt. Întregul proces a necesitat o organizare și o planificare foarte 
atente. Pentru a realiza aceste creaţii, cei din civilizaţia Nazca au avut nevoie 
de un sistem topografic de măsurare cu măsurători exacte, pe o scară atât 
de mare, încât era imposibil ca desenul să fie văzut integral. Cel mai întâlnit subiect 
al desenelor de la Nazca îl reprezintă păsările — până în prezent, au fost 
descoperite |8 păsări —, însă pasărea colibri este în continuare desenul cel mai ușor 
de recunoscut. RM 
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O DETALII 


| CIOCUL LUNG 

Ciocul lung al păsării colibri este cea mai distinctivă caracteristică a 
acesteia. Vârful ciocului se termină întrun grup de linii paralele, ultima 
dintre ele indicând punctul unde răsare soarele pe 2| decembrie, data 
solstițiului de iarnă. S-a sugerat, de aceea, cá geoglifele erau folosite ca 
semne într un calendar astronomic asociat activităților agricole. 


2 ARIPI SIMPLIFICATE 

Penele aripilor desfăcute și ale cozii lungi fac din pasărea colibri un desen 
ușor de recunoscut, în ciuda reprezentării plate, liniare. Modelele și stilul 
desenelor de la Nazca respectă tradiția precolumbiană a simplificării 

și abstractizării formelor naturale, prin eliminarea detaliilor și păstrarea 
formei elementare. 


CERAMICĂ POLICROMĂ NAZCA 


Iconografia și simbolismul desenelor de la Nazca se reflectă în ceramica 


si textilele Nazca. influențată de civilizația Paracas anterioară, ceramica Nazca se 
caracterizează prin policromie — utilizarea modelelor geometrice si a motivelor 
pline de culoare de păsări, animale, pești, plante și zeități. În mod remarcabil, 
civilizația Nazca folosea o paletă de cel puțin zece culori, mai multe decât 

în oricare altă cultură din Americile precolumbiene (vezi p. 34). Culorile erau 
produse prin utilizarea argilei obținute din pigmenți minerali, cum ar fi oxidul 
de fier, pentru roșu, sau manganul, pentru negru. Ceramica Nazca includea 
vase, cupe, farfurii, vaze și recipiente cu unul sau două ciocuri și cu toartă. Pe 
vasul din imaginea alăturată (c. 200—700 d.Hr.) stau două păsări si sunt pictate 
scene mitologice. Uneori, pe vasele Nazca sunt înfățișate scene de decapitare, 
deoarece decapitarea rituală era o practică des întâlnită în Anzi, în epoca 
respectivă. Astfel de vase erau folosite uneori în locuinţe, cu toate că 

destinaţia lor principală era aceea de ofrande funerare; anumite forme 

puteau fi întrebuințate numai de către membrii de rang înalt ai societății. 
Obiectele de ceramică erau produse în principal prin modelarea lutului, apoi 

se aplicau pigmentii minerali, după care erau arse în cuptor. După ardere, 
obiectele de ceramică erau lustruite, pentru a se obține un finisaj lucios. 
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ARTA MESOPOTAMIANĂ TIMPURIE 


A 


n anul 4000 î.Hr, Mesopotamia — valea de pe cursurile inferioare ale Tigrului si 


Eufratului, în Irakul actual — era de secole locuită de sumerieni, un popor de 

agricultori care întemeiase o societate urbană înfloritoare, condusă de dinastii 
de regi, pe baza unui sistem teocratic de guvernare. În următoarele trei milenii, tradiţiile 
politice, religioase, economice, artistice și arhitecturale ale acestui popor antic aveau 
să pună bazele civilizației europene. 

Multe au apărut pentru prima dată în civilizația sumeriană: primul oraș-stat, 

Uruk, condus de regele Ghilgameș; prima religie organizată, bazată pe o structură 
ierarhică a zeilor, a oamenilor și a ritualurilor; prima scriere cunoscută, cea 
cuneiformă; primul sistem de irigaţii pentru cultivarea recoltelor și primele 
mijloace de deplasare pe roti, pentru transportul bunurilor și al ostașilor. De 
asemenea, sumerienii au construit primele rețele de schimb comercial, cu legături 
în Africa, Asia și Europa. Pentru a-și putea administra vastele imperii comerciale, 
sumerienii au inventat primele sigilii cilindrice, de mici dimensiuni, gravate cu 
înscrisuri cuneiforme sau în desene figurative. Sigiliile cilindrice erau un instrument 


administrativ important; ele erau rulate peste documente umede, ca o ștampilă 
| Sigiliu cilindric (3000 î.Hr., stânga) si 


amprenta în argilă (dreapta) 
Autor necunoscut - marmură, 


pentru certificare sau apartenenţă, sau erau presate pe grămăjoare de argilă 
umedă care, după ce se uscau, se transformau întro pecete, o modalitate antică 


45 x 4 cm 
British Museum, Londra, Marea Britanie 


2 Berbec în tufiș (2600 î.Hr.) 


Autor necunoscut - lemn, cupru, alte materiale, 
46 cm 
British Museum, Londra, Marea Britanie 


de închidere. Sigiliul sumerian din marmură (deasupra, stânga) furnizează imagini 
cu animale și vase de ceramică, in fata unui altar sau a unui templu; astfel de sigilii 
erau folosite în comerțul dintre Mesopotamia, Siria și Egipt. Sigiliile cilindrice erau 
fabricate din foarte multe materiale, precum sidef, lapislazuli, bronz, argint și aur. 
Cele mai valoroase sigilii erau folosite la parafarea actelor. 

În fruntea sistemului teocratic al orașului-stat al sumerienilor se afla zeul, 


conducătorul divin. Regele, în calitate de executant al voinţei divine, avea două 


3 Stela victoriei lui Naram-Sin, 
regele Akkadului (c. 2230 î.Hr.) 
Autor necunoscut - calcar roz, 
200 x 105 cm H 
Muzeul Luvru, Paris, Franța 


funcţii: protector al orașului-stat și preot sau mediator între zei și oameni. Religia 

era fundamentul societății, iar arhitectura și arta sumeriană se constituiau în expresii 
funcţionale ale credințelor și practicilor religioase, Fiecare oraș sumerian era construit 
în jurul unui templu monumental, în formă de turn, numit zigurat, compus din mai 


c.4000 î.HR. c. 3400 i. Hn. c. 2700 i.Hr. 


Se dezvoltá o scriere 
simplă în stil pictografic, 
care este folosită pentru 
a înregistra ofrandele 
din temple. 


Tehnica turnării în ceară 


Uruk, primul oraș 
| din lume, începe să 
| 


Ín cimitirul regal din 
Ur se construiesc 
saisprezece morminte 
regale. Aici vor fi găsite 
multe obiecte, inclusiv 
stindardul regal din 

Ur (vezi p. 22). 


Multe orașe își construiesc Se spune că Ghilgameș 
ziduri de apărare. a domnit în orașul Uruk. 
Pictogramele sumeriene Legendele care îl au 
încep să dispară, pe măsură ca erou au stat la baza 
ce scrisul este folosit poemului Epopeea lui 
tot mai mult pentru a Ghilgameș, scris în limba 
înregistra evenimente akkadiană. 


și fapte. 


pierdută este inventată 
în Mesopotamia și în 
Egipt pentru realizarea 
obiectelor din bronz. 


se dezvolte în Sumer 

(în sudul Mesopotamiei). 
Orașul se află la est 

de actuala albie a 
fluviului Eufrat. 
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multe platforme masive, construite din cárámizi uscate la soare si flancate de scári 
înclinate care urcau spre altarul templului. 

În 1928, în timpul săpăturilor la ziguratul din Ur, arheologul britanic 
Sir C. Leonard Woolley a făcut o descoperire epocală: un complex funerar al 
unui cuplu regal; regina se numea Pu-abi, după cum a arătat sigiliul său cilindric. 
Regele și regina au fost înmormântați în morminte alăturate, împreună cu o suită 
însemnată, peste 75 de servitori, cu bijuterii, ofrande religioase, arme, unelte, veselă, 
instrumente muzicale și jocuri, pe care să le folosească în viața de apoi. Printre 
descoperiri se numără unele dintre cel mai bine conservate opere de artă 
sumeriene, datând din perioada 3500-2400 î.Hr: 

Berbec în tufiș (dreapta, sus), una dintre cele două statui funerare descoperite în 
mormântul regelui, a fost numită astfel de către Woolley. Statuetele reprezintă berbeci 
care se sprijină de un copac înflorit. Coarnele, sprâncenele și ochii sunt din lapislazuli, 
copacul, fata și picioarele sunt acoperite cu foiţă de aur, iar bucăţi mici și ovale de sidef 
și lapislazuli alcătuiesc smocurile de lână. Tubul central sugerează că, initial, statueta a 
îndeplinit rolul de suport — de exemplu, pentru un vas. Obiectele funerare sumeriene, 
cum ar fi stindardul regal din Ur (c. 2600-2400 1 Hr; vezi p. 22) furnizează dovezile 
clare ale unei culturi bogate și ingenioase, În ciuda faptului că o mare parte din 
iconografia artei sumeriene a rămas necunoscută ,,.. fiecare obiect găsit nu este numai 
o ilustrare a realizărilor unui anumit popor, întrun anumit moment, ci și un document 
nou, care ne ajută să întregim imaginea acelor începuturi în care își află rădăcinile lumea 
modernă de astăzi, asa cum notează Woolley. 

Orașele-stat sumeriene întemeiate în Mesopotamia au fost cucerite până la urmă 
de regele Sargon cel Mare din Akkad, care a domnit din 2334 până în 2279 î.Hr. Sargon 
a fondat dinastia Akkadienilor și a domnit dintr o nouă capitală, A «kad, construită pe 
malul stâng al fluviului Eufrat. Mesopotamia era doar o parte a imperiului lui Sargon, 
care se întindea din Iranul de azi până la Marea Mediterană. Regele războinic Sargon și 
dinastia sa au domnit cu o autoritate teocratică. 

Stela victoriei lui Naram-Sin (dreapta, jos) este o mărturie a domniei agresive 
a dinastiei Akkadienilor. Naram-Sin (d. 2254-2218 î.Hr.) a fost nepotul lui Sargon și 
succesorul acestuia, iar titlul său era „Regele celor patru zări ale lumii“ sau 
„Stăpânitorul lumii“. Deterioratá atât în partea superioară, cât și în partea de jos, 
stela (monument ridicat pentru a comemora un eveniment sau o personalitate 
importantă) a fost sculptată pentru a sărbători victoria regelui Naram-Sin asupra 
regelui Satuni, care domnea peste triburile montane lullubi de pe teritoriul Iranului 
de astăzi. Stela îl înfățișează pe rege în fruntea ostasilor săi, pe pantele abrupte ale 
teritoriului lullubi, iar compoziția acesteia reprezintă un pas important înainte, faţă de 
sculptura sumeriană, unde personajele erau amplasate doar pe rânduri orizontale. 
Aici, sculptorul a creat o compoziţie triunghiulară dramatică, cu regele Naram-Sin în 
vârf Sub el, soldaţii săi victorioși calcă peste învinși, în timp ce alte personaje așteaptă 
supuse ori cad de pe munte. Regele nu se uită la ei, ci la cer, de unde zeii par să-i 
binecuvânteze actiunile. SA 


c. 2500 î.HR. 2270 î.HR. | c. 2230 î.HR. 


Se construiesc primele 
zigurate sau piramide în 
trepte. Fiecare zigurat 
face parte dintr un 
complex de temple și 
se crede că este sălașul 
unui zeu. 


Regele Urukagina 

din orașul-stat 
mesopotamian Lagash 
emite primele coduri de 
legi împotriva abuzurilor 
preoților si bogatilor. 


Orasul Akkad devine o 
forță în Mesopotamia. 
Dinastia Akkadienilor 
rămâne la putere până. 
la moartea lui Shar Kali- 
Sharri, (c. 2100 î.Hr). 


Victoria regelui 
Naram-Sin din dinastia 
Akkadienilor asupra 
triburilor lullubi este 
marcată de o stelă 

cu un model original 
(deasupra). 


c.2144 i. Hn. 


Gudea devine regele 
orasului Lagash. 
Numeroasele statui ale 
sale care au supraviețuit 
redau o imagine puternicá 
a membrilor familiei 
regale akkadiene. 


2000 i.Hr. 


Scăderea fertilității 
solului duce la declinul 
sudului Mesopotamiei; 
populația migrează 
spre nord. 
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Stindardul regal din Ur c. 2600-2400 î.Hr. 
AUTOR NECUNOSCUT 
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Panoul războiului f imitirul regal din Ur aflat în sudul Irakului de azi, a fost scos la lumină 
ul zcalearirosu în 1928, de către arheologul britanic Sir C. Leonard Woolley. Într-unul 
Pusti Ribseumiltiondes dintre morminte,Woolley a descoperit un obiect remarcabil, o cutie 
Marea Britanie trapezoidalá de mici dimensiuni, fabricatá din lemn si incrustatá cu figuri din 
sidef, calcar roșu si lapislazuli. Când a găsit-o, cutia se sprijinea pe rămășițele 
pământești ale unui bărbat pe care arheologul l-a considerat a fi purtător de stindard. 
Woolley și-a imaginat obiectul montat pe un suport și purtat în vâltoarea 
bătăliilor; astfel, cutia a devenit cunoscută ca Stindardul regal din Ur. În ultimul 
timp, savanții consideră că „stindardul' este, de fapt, cutia de rezonanţă a unui 
instrument muzical antic, cu corzi. 
Pe fiecare latură a cutiei se află două panouri principale, fiecare cu câte trei 
registre orizontale în care sunt sculptate scene cu oameni și animale. Privite de jos în 
- sus, scenele înșiruite prezintă o desfășurare narativă, ca într-o bandă desenată. Primul 
t? G H | D panou, numit Panoul războiului, îl înfățișează pe rege în război în fruntea armatei 


sumeriene, îmbrăcat cu veșminte bogate, învingând cu brutalitate dușmanul. Infanteria, 
cu lănci și topoare, măcelărește inamicul, iar după bătălie prizonierii, goi si legati, sunt 
aduși în fata regelui învingător, care ridică sabia, hotărându-le soarta. Al doilea panou, 
Panoul păcii, îl înfățișează pe rege alături de curtenii săi, sărbătorind victoria 

în timpul unui banchet. Ei le mulțumesc zeilor, în timp ce regelui îi sunt prezentate 
prăzile de război. SA 
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SĂRBĂTORIREA VICTORIEI 


Cealaltă latură a stindardului regal din Ur, Panoul păcii 
(dreapta, cetaliu), redă o scenă în care au fost uitate 
ororile războiului. Bătălia a fost câștigată, pacea a fost 
restabilită, iar regele și curtenii săi poartă kaunake, fuste 
din lână cu tivuri lungi, veșminte rituale; așezați pe scaune, 
ei sărbătoresc victoria într-un banchet ceremonial. 

Tin pocalele în mâna dreaptă, ridicându-le probabil în 
semn de mulțumire către zei, pentru victoria lor. 

Un muzicant cântă din liră (nu este vizibil în imaginea 
alăturată). Ca și în Panoul războiului, silueta regelui așezat 
(stânga) este mai mare decât cele ale curtenilor, iar motivele 
de pe kaunake-ul său sunt redate în detaliu. Servitorii stau 
în picioare și așteaptă ordinele regelui si ale curtenilor, iar 
în șirul de jos sunt infátisati cei ce aduc prada de război 

la banchet — un taur, o capră, pești etc. Sideful din care 
sunt realizate personajele este incrustat fin cu negru, iar 
fragmentele de lapislazuli formează fundalul. Pentru efectul 
decorativ, autorul a adăugat puțin calcar roșu. 
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| MARELE REGE 

În arta sumeriană, personajele 
sunt reprezentate ierarhic: 
dimensiunile lor sunt ajustate 
după rang sau importanţă. 
Aici, regele este înfățișat ca 
un personaj de o asemenea 
măreție, încât ajunge la 
tavanul indicat de bordura din 
mozaic și este mai înalt decât 
celelalte personaje. 


2 EFECT DE MIȘCARE 

Artistul creează efectul de 
mişcare prin modificarea atitudinii 
personajelor, pe măsură ce se 
deplasează de la stânga la dreapta. 
La fel, asinii sălbatici întâi merg la 
pas, apoi la trap, iar la sfârșit 

sunt surprinși în galop. Picioarele 
sunt tot mai depărtate, până 
când se ridică de pe pământ, 

ca și cum ar „zbura“ în luptă 


3 ARMATA NEMILOASĂ 
Panoul războiului redă în mod 
dramatic carele cu patru roti, 
trase de asini sălbatici care calcă 
peste trupurile însângerate 

ale inamicilor, Acest panou 
conține una dintre cele mai 
vechi reprezentări ale armatei 
sumeriene, iar artistul aduce în 
mod clar un omagiu forței brutale 
și de neoprit a oștenilor. 
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ARTA EGEEANA 


| Masca lui Agamemnon (c. 1600-1500 i.Hr.) 
Autor necunoscut - aur, 
25 x 17 cm 


Muzeul Naţional de Arheologie, 
Atena, Grecia 


2 Figură feminină (c. 3200-2800 î.Hr.) 
Autor necunoscut - marmură, 
21,5 cm 
Muzeul Metropolitan de Artá, 
New York, SUA 


3 Ploscá decorată cu caracatitá (c. 1450 î.Hr.) 
Autor necunoscut - lut 
Muzeul de Arheologie din Heraklion, 
Creta, Grecia 


c. 3000 I.HR. 


În Marea Egee, la nord Civilizația minoică atinge 
de insula Creta, apare apogeul, se construiesc 
civilizația cicladică complexe arhitectonice 
timpurie, căreia i se cu complexe în nordul 
datorează statuetele insulei Creta. 

distincte, cu forme 

geometrice. 
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nainte de apariţia artei în Grecia continentală, insulele Mării Egee si țărmurile 

acesteia au fost vatra câtorva civilizații prospere. Prima s-a dezvoltat în insulele 

Ciclade, un arhipelag aflat la sud-est de Grecia continentală. În jurul anului 
3000 î.Hr, un val de coloniști din Asia Mică au început să creeze mici statuete 
din marmura locală. Având un stil distinct, multe dintre ele înfățișează femei într-o 
poziție simplă, în picioare, cu brațele în jurul pieptului (pagina alăturată, sus). Cele 
câteva personaje masculine sculptate sunt însoțite, de obicei, de instrumente 
muzicale sau de arme. Scopul acestor statuete rămâne un mister. Majoritatea au 
fost descoperite în morminte, însă fuseseră folosite înainte de a fi puse acolo, ceea 
ce înseamnă că aveau o anume importanţă și pentru cei vii. Aceste statuete au 
fost inițial pictate, însă timpul le-a şters culorile. Forma minimalistă a personajelor 
a devenit un izvor de inspirație pentru sculptorii moderni, la fel cum estetica 
sculpturii tradiționale africane a influențat lucrările artiștilor de la începutul 
sec. XX, precum Pablo Picasso (1881-1973), Henri Matisse (1869-1954) si 
Alberto Giacometti (1901—1966). 

Cea mai importantă dintre civilizațiile egeene a apărut în Creta, în c. 3000 î.Hr. 
Artiştii minoici s-au inspirat din arta Egiptului, a Siriei si a Anatoliei, însă au transformat 
diversele stiluri într-unul propriu, conferindu-i o notă de mare originalitate. 


c. 1900 LHR. c. 1750 î.HR. c. 1700 i.Hr. c. 1624 i.Ha. 


Palatul din Knossos Pe insula Thera (azi Apare sistemul minoic Erupția vulcanică din 

capătă forma finală. Santorini) se dezvoltă de scriere Linear A, încă insula Thera provoacă 
o nouă cultură, care nedescifrat. un tsunami. În Marea 
combină elemente din Egee comerțul este 
cultura minoică și din perturbat, ceea ce duce 
cea egipteană cu fresce la declinul civilizației 
realiste. minoice. 


Ceramica, bijuteriile, frescele si sculpturile de mici dimensiuni erau máiestrit 
fácute. Cultura minoicá avea ca elemente centrale palatele din Knossos, Malia 

si Phaestos, care erau complexe de cládiri intrebuintate mai degrabá in scopuri 
comerciale, religioase si ceremoniale, decát pentru locuit. Acolo se aflau 
depozite pentru cereale si ateliere de mestesugari, dar si spatii vaste pentru 
reuniuni publice importante. Palatele erau bogat decorate cu fresce (vezi p. 26). 
La Knossos s-au pástrat fragmente de frescá in care sunt redate procesiuni 
spectaculoase si acrobatii ce aveau un rol important în întrecerile rituale cu tauri 
din Creta. Frescele cuprind si reprezentári dupá naturá, printre care o pisicá 
pândind o pasăre, o maimuţă într-un câmp de sofran si o friză cu delfini albaștri. 

Ceramica minoică era la fel de variată. Cel mai distinct tip era ceramica 
de Kamares, care și-a luat numele de la un sanctuar aflat într-o peșteră de lângă 
muntele Ida, unde au fost descoperite primele exemplare.Vasele de Kamares 
sunt foarte delicate, lutul lor fiind deseori subţire ca o coajă de ou; ele 
înfățișează un amestec extraordinar de modele geometrice și de flori sau frunze 
stilizate. Modelele îndrăzneţe, ritmice, cu linii curbe, se întind pe toată suprafața 
obiectelor, chiar și pe mânerele sau gâtul acestora. Aceeași vigoare se regăsește 
și în decorațiuni ceva mai realiste. Artistii cretani erau fascinati de vietátile 
marine care-i înconjurau și au inventat un stil care-i caracterizează (dreapta, 
jos), pe care îl foloseau la decorarea obiectelor de ceramică și a celor din 
metal. Printre motivele des întâlnite se numără stelele-de-mare, coralii, delfinii 
și caracatitele; între motivele folosite apar deseori ochii și tentaculele răsucite 
ale caracatitel. 

Influenta minoicá s-a exercitat si in Grecia continentalá, in special asupra 
civilizației miceniene, care a înflorit in perioada 1600-1 100 î.Hr. Leagánul acestei 
Civilizatii a fost orasul antic Micene, din nord-estul Peloponesului. Pornind de 
aici, micenienii și-au extins dominaţia în tot sudul Greciei si în insulele din zonă. 
Micenienii erau mai războinici decât cretanii, palatele lor erau puternic fortificate 
și de la ei au rămas multe arme și alte obiecte folosite în războaie. Grecii antici 
considerau că Micene este leagănul civilizației lor. Conform mitologiei grecești, 
orașul a fost întemeiat de Perseu și condus de Agamemnon, conducătorul oastei 
grecești în războiul troian. În Iliada (c. 750 î.Hr), Homer a descris Troia ca fiind 
„bogată în aur”. 

Descrierea lui pare să fi avut o bază reală. În 1876, când arheologul german 
Heinrich Schliemann (1822-1890) a descoperit în Micene o serie de morminte în 
formă de coloană (morminte constând întro groapă adâncă și îngustă), săpăturile 
sale au avut rezultate spectaculoase. Pe lângă numărul uriaș de bijuterii și de arme 
ornamentate cu aur și argint, el a descoperit și multe măști mortuare, create 
prin ciocănirea aurului într-o foiţă subțire, pe o matritá din lemn. Detaliile erau 
sculptate ulterior, cu un instrument ascuţit, iar cele două găuri de lângă urechi 
erau folosite pentru a fixa cu o sfoară masca peste fața celui decedat. 

Schliemann spera să iege mástile de curtea lui Agamemnon, iar una dintre 
acestea din aur a primit numele de masca lui Agamemnon (pagina alăturată). 
Datarea măștii însă arată că a fost construită cu 300 de ani înainte de domnia lui 
Agamemnon și se pare că i-a aparţinut unui conducător micenian. IZ 


c. 4600-1500 î.HR. c. 1400 î.HR. 


c. 1550-1450 i.Hn. 


c. 1180 i.Hn. 


c. 1100 î.HR. 


Se dezvoltá sistemul 
micenian de scriere 
Linear B; devine 
precursorul alfabetului 
grecesc. 


Este creatá masca din 
aur a lui Agamemnon 
(pagina din stânga), 
deși probabil nu i-a 
aparținut eroului din 
războiul troian. 


În Pelopones se dezvoltă 
o civilizație aheeană 
(miceniană) ale cărei 
elemente caracteristice 
sunt mormintele mari în 
formă de stup și Poarta 
leilor de la Micene. 


La Knossos este pictată 
Sóritura peste taur 

(vezi p. 26), scenă de 
taurocatapsie înfățișând 
un acrobat care sare 
peste coarnele unui taur 
în alergare. 


Conform lliadei lui 
Homer, orasul Troia este 
ars până în temelii. 


Civilizaţia miceniană 
intră în declin, pe 
măsură ce Grecia 
intră în așa-numita 7 
perioadă întunecată. 


ARTA EGEEANĂ 25 


ARTA EGIPTULUIANTIC 


n Egiptul antic, perioada cuprinsă între 2649 si 1070 î.Hr, în care au domnit 
optsprezece dinastii, a fost aceea în care s-au creat o multime variată si 


remarcabilă de picturi, sculpturi, construcţii, bijuterii, textile, obiecte din ceramică, 
lucrări de arhitectură peisagistică și veșminte. Meșteșugarii egipteni erau importanți 
transmitátori ai doctrinelor spirituale, sociale și politice, iar lucrările lor aveau 
întotdeauna o funcţie culturală, dinamică sau religioasă. Deși erau nevoiţi să se 
conformeze unor canoane de reprezentare consacrate, ei dădeau dovadă de un 
grad înalt de originalitate și ingeniozitate. Nu exista nici o diferenţă între „artă' si 
,Imestesug". Această disociere a apărut abia cu multe milenii mai târziu în Europa, în 
timpul Renașterii timpurii (vezi p. 150). 

Arta și arhitectura Regatului Vechi (c. 2649—c. 2134 î.Hr. de la dinastia a III-a 
la dinastia a VI-a) au creat anumite condiții artistice care vor inspira lucrările realizate 
în timpul următoarelor două regate. De exemplu, în timpul primului mare conducător 
din dinastia a III-a, regele Zoser (d. c. 2630-261 | î. Hr), cancelarul și arhitectul șef 
Imhotep a creat o piramidă în trepte, la Saqqara (necropola faraonilor), nu departe 
de capitala Memfis. (Aici a fost descoperită, în 1924, o impozantă statuie în mărime 
2 a e E | 
statuie în mărime naturală din lume). După doar câţiva ani, sub cármuirea lui Snefru 
(c. 2575-255 I î.Hr), fondatorul dinastiei a IV-a, vechile construcţii funerare numite 


naturală a regelui, executată din calcar și colorată. Este consicerază a f 


mastaba au cunoscut o transformare radicală, de la piramida în trepte, la 


c. 2649 i.HR. c. 2630 i.Hn. 
Regatul vechi, Egiptul La Saqqara începe 
de Sus și Egiptul de Jos, construcția primei 
este unificat pentru piramide în trepre a 
prima oară în timpul faraonului Zoser, din 
domniei faraonului dinastia a III-a. 
Narmer. 
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c. 2550 i.Hn. 2150-2134 î.HR. 


c. 2030 i.Hr. c. 2061-201 | ìi. HR. 
Sunt construite marile Regatul Vechi se Egiptul este reunificat Este construit 
piramide de la Gizeh, destramă, iar Egiptul în timpul Regatului complexul funerar de 
pentru faraonii Kheops, se împarte în două de Mijloc. Capitala la Deir el-Bahri, pentru 
Khefren și Mikerinos, La regate rivale. se mută la Teba. Mentuhotep II, din 
scurt timp după aceea, dinastia a XI-a. 


apar primele picturi pe 
pereții mormintelor. 


aceea realizată exclusiv din blocuri mari de piatră. În timpul dinastiilor a IV-a si a V-a, 
Cartea morților a devenit un fel de ghid spiritual al egiptenilor pentru viața de apoi, iar 
fragmente din ea au fost inscripționate pe pereții mormintelor. 

Egiptenii din Regatul Vechi erau sculptori pricepuți. Statuia unui scrib (dreapta) 
a fost sculptată în calcar si se crede cá îl reprezintă pe prinţul Setka (d. 258 1-2572 
î.Hr) în chip de scrib. Portretizarea personajului așezat este remarcabil de intensă 
și de naturală. Este evident că sculptorul a acordat mare atenție mâinilor scribului, 
în special cele drepte, care la origini tinea probabil un instrument destinat scrierii. 
Realizată din două bucăţi de magnezit alb cu filoane roșii, așezate pe un disc din cristal 
de rocă, statuia ne privește cu ochi de înțelept, de cunoscător, asa cum i se cade unei 
persoane de rangul său. Mormântul lui Ti, descoperit în 1865 de arheologul Auguste 
Mariette (1821-1881), reprezintă probabil apogeul perioadei târzii a Regatului Vechi. 
Basoreliefurile foarte detaliate care decorează pereţii mormântului oferă o viziune 


unică asupra vieţii cotidiene din Egipt. 

În perioada Regatului de Mijloc (c. 2030-1640 î.Hr, de la jumătatea dinastiei 
a XI-a, până la dinastia a XIII-a), arta s-a îndepărtat de abordarea provincială și oarecum 
idealizată, apropiindu-se de ceea ce avea să devină, în timpul celei de-a XII-a dinastii, 
o sensibilitate artistică mai clasică. Proportiile au fost respectate tot mai sistematic, în 
special în ceea ce privește redarea siluetei umane. Statuia numită Doamna Sennuwy 
din Asyut (pagina alăturată, jos) — care a fost furată din mormântul soțului ei, Zefaihapi 
din Asyut, și a fost găsită în Nubia (Sudan) — este frumos si proportionat sculptată. 
Sennuwy este așezată, cu palma stângă în poală, iar în palma dreaptă tine un boboc de 
lotus, simbol al renașterii. Hieroglifele de pe scaunul său menţionează că este venerată 
în prezența zeului Osiris și a altor divinități. 

Regatul Nou (c. 1550-1070 î.Hr, de la dinastia a XVIII-a la dinastia a XX-a) 
a fost marcat de stabilitate politică și de creștere economică. În templul funerar 
construit pentru regina Hatshepsut (1508-1458) pe malul vestic al Nilului, 
la Deir el-Bahri, o serie de basoreliefuri pictate pe pereţi fi glorifică realizările. 
Este înfățișată și trecerea reginei în lumea de dincolo, inclusiv o scenă în care 
Anubis, zeul cu cap de sacal (pagina alăturată, sus), zeul mortii și protectorul 
celor decedați, inspectează ofrandele constând în mâncare și băuturi. În această 


| Anubis, zeul morților (sec. XV î.Hr.) 
Autor necunoscut - calcar pictat 


perioadă, nu numai faraonul și funcţionarii cu rang înalt puteau să comande fresce . y 
Deir el-Bahri, Teba, Egipt 


executate cu măiestrie pentru mormintele lor. Mai târziu, in Regatul Nou, 
regele-copil Tutankhamon (a domnit în perioada 1333-1323 î.Hr) a stăpânit Egiptul 2 Setka în chip de scrib (sec. XXVI î.Hr.) 


până la moartea sa prematură, la 19 ani. În 1922, când a fost descoperit, 
mormântul acestuia era neatins (vezi p. 32). 
Lucrările artistice din timpul Regatului Nou — extravagante și sofisticate, 


Autor necunoscut - granit, 
30 x 23 x 19 cm 
Muzeul Luvru, Paris, Franţa 


din punct de vedere vizual — reprezintă forma artistică desăvârșită, sub 
aspect tehnic, si cea mai ambițioasă din tot Egiptul antic, pe care nici o civilizație 
egipteană care i-a urmat nu a depășit-o. Realizările artistice care au supraviețuit 
peste 3 000 de ani sunt dovada unei civilizații urbane care a acordat artei un rol 
fundamental în prosperitatea culturală și spirituală a membrilor ei. CS 


3 Statuia doamnei Sennuwy din Asyut 
(sec. XX î.Hr.) 
Autor necunoscut - granodiorit 
172 x 116,5 x 47 cm 
Muzeul de Arte Frumoase, Boston, SUA 


1640 i.Hn. c. 1550 LHR. c. 1550 î.HR. 


1178 î.HR. 


1353-1335 î.H. 1323 i.Hg. 


Dinastia a XIII-a se 
prábuseste in timpul 
unor conflicte politice, 
marcánd finalul 
Regatului de Mijloc. 


Tutankhamon moare 
prematur si este 
inmormántat ín Valea 
Regilor. Mormántul sáu 

si masca funerará din aur 
masiv (vezi p. 32) sunt 
descoperite in anul 1922. 


începe construcția 
mormintelor pentru 
o nouă necropolă 

în afara orașului Teba, 
cunoscută astăzi 

sub numele de 


Ahmosis |, din dinastia 
a XVIII-a, unește 

încă o dată Egiptul. 
Începe perioada 
Regatului Nou. 


Amenhotep IV 
(Ehnaton) încearcă 

să transforme Egiptul 
într-un stat monoteist 
care îl venerează pe 
Aton, zeul soarelui. 


„Popoarele mării“, ale căror 
incursiuni sunt înregistrate 
începând cu c. 1224 i.Hr., 
sunt învinse de Ramses 

lll. Puterea Egiptului intră 

în declin, iar in 1070 î.Hr, 


Valea Regilor. Regatul Nou se prăbușește. 


ARTA EGIPTULUI! ANTIC 29 


Controlul recoltei la porunca lui Nebamun 1350 î.Hr. 
AUTOR NECUNOSCUT 


frescă cest fragment de frescă a fost cumpărat de British Museum în 1821, împreună 
46 x 107 cm 

British Museum, Londra, 
Marea Britanie 


cu alte zece fragmente. Iniţial, ele făceau parte din decoraţiile de pe pereții 
capelei mormântului lui Nebamun (o încăpere unde se afla o tăbliță 
comemorativă sau stelă pe care cel decedat e înfățișat așezat la o masă plină cu 
ofrande). Nebamun a fost un colector de grâne care a lucrat în templul lui Amun 
de la Karnak, în timpul domniei lui Amenhotep III (c. 1390-1352 î.Hr). Functionar 
cu rang înalt, Nebâmun apare în unul dintre fragmentele de frescă supraveghind 
numărarea gâștelor. Alte fragmente din desenele de pe pereți, care nu au rezistat, 
se poate să-l fi înfățișat pe Nebamun supraveghind alte activități rurale. 
În partea stângă a compoziției fragmentului un țăran bătrân stă în fata celor 
doi funcţionari care așteaptă cu carele lângă un smochin. La porunca lui Nebamun, 
țăranul inspectează câmpul și verifică hotarele; la picioarele lui se află o piatră albă 
de hotar: Redarea schematică a celor doi funcţionari și a carelor acestora este tipică 
pentru arta egipteană a perioadei, însă redarea personajului în vârstă este neobișnuit 
de realistă, asigurând un contrapunct vizual de mare impact. Alte fragmente din 
mormânt includ descrieri ale inspectárii vitelor, o vânătoare în mlaștini, Nebamun 
primind ofrande de la fiul său, scene de banchet și o grădină cu un iaz, probabil grădina 
lui Nebamun. Un fragment înfățișează bărbaţi aducând animale ca ofrandă, la fel cum 
fuseseră depuse animale chiar în această încăpere, ca provizii pentru spiritul celui 
decedat. CS 
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TEHNICILE FRESCEI 


Cele unsprezece fragmente rámase din mormàntul 
lui Nebamun au fost pictate pe pereții pregătiți 
folosind tehnica fresco secco (frescă uscată). La 
început, pereții erau acoperiți cu un amestec de 
paie și lut de pe malul Nilului, peste care se aplica 
un strat subțire de ghips alb. Pictarea nu se executa 
decât după ce se usca ghipsul. Această tehnică este 
diferită de aceea a buon fresco (frescă bună), în care 
artistul aplica pe secțiuni de tencuială încă umede 
culorile diluate în apă, permițând astfel ca tencuiala 
să absoarbă pigmentii aplicaţi. Un exemplu de buon 
fresco este lucrarea lui Giotto Eliberarea ereticului 
Petru (1297-1300, dreapta), din Basilica Superiore 
di San Francesco, din Assisi (Italia). Deși lucrările 

în fresco secco ale egiptenilor nu erau tot la fel de 
durabile ca acelea create în buon fresco de către 
italieni, tehnica egipteană le-a lăsat artiștilor mai 
mult timp pentru a-și termina desenele. 


«» DETALII 


| HIEROGLIFE 

Textul scris cu hieroglife, de lângă 
țăranul bătrân, descrie 
jurământul pe care acesta 

il face: „Așa cum s-a îndurat 
Marele Zeu, piatra de hotar 
este la locul ei. Se referă la 
piatra albă de la picioarele sale, 
pe care el și funcţionarii fie 

au pus-o acolo, fie au fost 
trimiși să o verifice. 


2 ASINI SĂLBATICI SAU 
CATĂRI 
Fragrnentul de frescă este 
neobișnuit, deoarece conține 
o reprezentare a altor animale 
decât caii, înhămate pentru a trage 
carele. Unii specialiști consideră 
că este vorba de asini sălbatici, 
o specie de măgar sălbatic, deși 
poate fi vorba si de catâri (o 
încrucișare între cai și măgari). 


3 DETALII REALISTE 

Chelia fermierului și firele rare 
de păr grizonat sunt detalii 
realiste care nu ar fi putut apărea 
niciodată în reprezentările 
faraonilor sau ale zeilor, care erau 
întotdeauna stilizate ca tipuri 
generice. Artiştilor li se permitea 
să folosească detaliile realiste 
numai în redarea sclavilor, a 
oamenilor obișnuiți și a animalelor: 


ARTA EGIPTULUI ANTIC 31 


Masca mortuară a lui Tutankhamon c. 1324 î.Hr. 
AUTOR NECUNOSCUT 


Aur incrustat cu pietre semiprețioase 
și sticlă colorată 

54 x 39,5 cm 

Muzeul Naţional al Egiptului, 

Cairo, Egipt 
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plendida mască mortuară a lui Tutankhamon (d. | 333-1323 î.Hr.) este, probabil, cel mai 

cunoscut obiect de artă egipteană, în care materialele preţioase sunt combinate cu un 

meștesug de invidiat, creând impresia de grandoare si de mare complexitate. În ciuda 
faptului cá măștile funerare erau folosite încă din timpul dinastiei a IV-a (c. 2575-2467 î.Hr:), ele au 
devenit mult mai elaborate în timpul Regatului Nou (c. 1550-1070 î.Hr), când s-au folosit din ce 
în ce mai mult metalele preţioase. Masca lui Tutankhamon a fost executată din foite de aur care au 
fost lipite împreună. În versiuni de măști funerare mai modeste, trăsăturile fetei si alte detalii erau 
pictate, pur și simplu, însă în acest caz artistul a obţinut un efect fastuos, folosindu-se o gamă largă 


de intercalări, în special în cazul colanului, lucrat cu foarte multe detalii. Intercalările includ lapislazuli, 


«€ GHID 


carneol, obsidian și sticlă de culoarea turcoaz. 


Masca funerară juca un rol important în protejarea rârrâsitelor celui decedat împotriva 


stricáciunii si a descompunerii. Conform credintelor religioase ale egiptenilor, era esențial 


ca trupul să fie bine păstrat pentru ca sufletul faraonului să poată renaste în viața de apoi. După 


îmbălsămarea corpului și recitarea de către preoti a incantatilor din Cartea morților, masca era 


fixată la locul ei, protejând capul faraonului. Masca era pusă peste un acoperământ croit 


pe măsură, care era lipit la rândul lui de corp cu ajutorul unui strat gros de rășină. Când a fost 


descoperită masca lui Tutankhamon (vezi fotografia de mai jos), acoperământul era atât de bine 


fixat, încât masca nu a putut fi scoasă decât după ce capul mumiei a fost separat de corp. CS 


«» DETALII 


| NEMES 

Nerres-ul, acoperământul de 
cap purtat în mod traditional de 
faraoni, este realizat din aur și 
lapislazuli — un material atât de 
scump, încât a fost supranumit 
„aurul albastru". Faraonii erau 
considerați a fi întruparea pe 


pământ a zeului cerului, de unde 
albastrul, dar erau asociaţi și cu 


zeul soarelui, simbolizat de aur. 


2 COBRA ȘI VULTURUL 

O emblemă tradițională a ceea 
ce purta pe cap faraonul era 
cobra sau uraeus — simbolul 

lui Wadjet, zeita protectoare 

a Egiptului de Jos. Cobra 

se ridică, gata să scuipe 


flăcări. Lângă ea, capul păsării 
este emblema zeiței vultur 
Nekhbet, spiritul tutelar al 
Egiptului de Sus. 


Piesele din aur decorate cu 
capete de șoim sunt atașate 
de colanul somptuos din aur 
și mărgele de ceramică, 
Ochii și ciocurile șoimilor 
sunt din obsidian. Șoimul era 
forma animală a lui Horus, 
zeul cerului, și, drept urmare, 
era un simbol al statutului 


divin al faraonului. 


E (1874-1939; dedesubt, persoana din stânga) a scos == 


3 CAPUL DE ȘOIM PE COLAN 


DESCOPERIREA. MĂŞTI — 


T 


- Mas Ë de aura lui a iskhamon a vázut lumina zilei - 
- in urma celei mai mari descoperiri arheologice dine 


sec. XX. În 1922, „înValea Regilor, pe malul vestic al 
Nilului, în fata Tebei (azi Luxor), Howard iar — —— 


la luminà singurul, mormânt important c carenufusese —  — 
prádat de hotii de morminte. Carter a desc is momentul - 
în care, cu o uimire crescândă, a aruncat o | 


.. încăperea întunecată: „Pe. măsură ce ochii mi se obișnuiau - = 
- cu lumina, detaliile din cameră se distingeau încet, încet = 


ca prin ceață: animale ciudate, statuete si aur _ peste s: 
tot, strálucirea au 


ARTA EGIPTULUI ANTIC 33 


ARTA PRECOLUMBIANĂ TIMPURIE 


EVENIMENTE CHEIE 


c. 1200—c. 900 i.Ha. 


c. 2000 i.Hr. 


În America Centrală si 
America de Sud apar 
primele asezári agricole 
permanente. 


Centrul ceremonial 
olmec de la San 
Lorenzo, din Mexic, este 
cel mai mare oras din 
Mezoamerica, până ce 
va fi depăşit de oraşul 
olmec La Venta. 
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rimele așezări agricole de pe continentele americane au apărut în perioada 
arhaică (3500-1800 î.Hr) în Mezoamerica, o zonă întinsă din centrul Mexicului 


până în Honduras și Nicaragua. Picturile rupestre și obiectele decorate 


din această regiune au fost create de civilizații care au înflorit în timpul perioadei 
preclasice, între 1800 î.Hr. si 200 d.Hr. 
Lucrările artistice din această perioadă erau în principal obiecte funcționale 


decorate, modelate din lut, piatră sau os. Spre sfârșitul perioadei preclasice, obiectele 


de ceremonial erau decorate cu simboluri religioase și cu reprezentări de animale 


și legume. Olmecii, a căror civilizație s-a dezvoltat între 1400 și 400 î.Hr, de-a lungul 


coastei Golfului Mexic, reprezintă cultura mezoamericană cea mai veche și sunt 


cunoscuţi datorită capetelor din bazait sculptat (deasupra), datorită monumentelor 


din piatră și sculpturilor în jad. Au fost descoperite șaptesprezece astfel de capete 


uriașe, cântărind câteva tone fiecare. Fiecare cap, cu nasul turtit, buze groase și 


privire fixă, are o cască asemănătoare celei purtate în timpul jocurilor oficiale cu 


mingea, și este posibil să reprezinte regi sau demnitari. Se pare că, iniţial, capetele 


au fost așezate la rând, apoi deteriorate și îngropate, iar experții consideră că au 


fost mutilate ritualic, la moartea conducătorilor pe care îi reprezentau. Transportul 


capetelor necesita o forță extraordinară; cu toate acestea, unele au fost găsite la 


80 km de cele mai apropiate cariere. 


c. 900 i. Hg. 


Civilizatia Chavin 
construieste orasul 
Chávín de Huantar, 
centru religios, in 
Anzii peruvieni. 


c. 900 i.Hn. 


Olmecii inventează 
un sistem de scriere 
bazat pe hieroglife. 


c. 500 i. Hn. 


În Valea Oaxaca din 
Mexic, zapotecii 
întemeiază orașul Monte 
Albân, care rămâne 

un centru sociopolitic 

și economic timp de 
aproape o mie de ani. 


c. 300 i.Hn. — c. 100 D.HR. 


Orașul maya 

El Mirador, din 
Guatemala, ajunge 

la apogeul puterii, 
numărând aproape 
100 000 de locuitori. 


Civilizația maya a apărut în jurul anului 2000 î.Hr, atingând apogeul în timpul T 
perioadei clasice, între 200 si 900 d.Hr. Teritoriul ei se întindea din sud-estul Mexicului 
până în Guatemala, Belize si regiunile vestice din Honduras si El Salvador. Populatiile 
maya făceau comert cu locuitorii orașelor, cum ar fi Teotihuacán, dar si cu multe dintre 
civilizațiile din Mezoamerica, precum civilizația zapotecă si alte grupuri din centrul 
și din zona de coastă a Mexicului, dar și cu populații care nu se aflau pe teritoriul 
mezoamerican, cum ar fi indienii taíno din insulele Caraibe. Populatiile maya sunt 
autorii unor lucrári artistice impresionante, printre care se numárá vase de ceramicá 
policromă, statuete din teracotă și personaje din lut și ghips, precum si sculpturi 


în lemn, obsidian, os, sidef, jad și în piatră. Majoritatea vaselor de ceramică policromă 


care s-au păstrat neatinse au fost descoperite în mormintele nobililor. Numită după 
| Cap colosal nr. | (c.850-700 î.Hr.) 


un colecționar englez, vaza Fenton (dreapta, jos) a fost descoperită în Nebaj, un sit jale ceh coscutieabatahts 


maya din Guatemala, și este un exemplu grăitor pentru vasele maya pictate, create 290 cm H 
către sfârșitul perioadei clasice, între anii 600 si 900 d.Hr. Acest tip de vase este Parque Museo La Venta, Villahermosa, 
ornamentat cu hieroglife si cu imagini care înfățișează membri de vază ai societății, Tabasco, Mexic 


dar și evenimente istorice și mitologice.Vaza Fenton înfățișează un nobil așezat, 
2 Vaza Fenton (c. 600-800 d.Hr.) 


primind un tribut într-un coș, iar numele și titlurile sale sunt înscrise deasupra J 
Autor necunoscut - ceramică, 


portretului. Cele patru personaje care apar pe vas poartă coifuri si bijuterii si sunt 


17 cm Diametru 
probabil demnitari maya. 


T : - MEN M. í British Museum, Londra, Marea Britanie 
Pe continentul sud-american, civilizația Chávín s-a dezvoltat pe înălțimile andine 


din Peru, începând din c. 900 î.Hr, iar influenţa ei s-a păstrat până în c. 200 î.Hr, Această 3 Podoabă pentru ureche 

civilizație este cunoscută pentru meșteșugul topirii și prelucrării metalelor, inclusiv (c. 200 î.Hr:—700 d.Hr.) 

a aurului, dar și pentru ceramica, basoreliefurile și sculpturile, unele dintre acestea fiind Autor necunoscut - aur incrustat cu 
usor de observat la templul din vechiul oras Chávín de Huantar. Tot in Perú, piete pregease 
pe coasta de sud s-a dezvoltat și civilizația Nazca, în perioada 200 î.Hr. — 600 d.Hr 
Această civilizație este celebră datorită desenelor de la Nazca (c. 200 î.Hr: — 600 d.Hr; 
vezi p. 18), o rețea de geoglife complicate, descoperite pe câmpia peruviană 

de coastă. Nu s-au păstrat prea multe urme ale acestei culturi, cu excepția obiectelor 
din ceramică policromă (vezi p. 19). 

Pe măsură ce influenţa civilizației Nazca a scăzut, s-a făcut simțită cea a civilizaţiei 
Moche, care a înflorit cam în perioada 100-800 d.Hr Centrul se afla pe coasta 
nordică a statului actual Peru, în văi ca Lambayeque, Chicama, Moche si Virú, în care 
s-au găsit numeroase piramide. Moche sunt cunoscuți pentru realismul obiectelor 
de ceramică, în majoritate reprezentări fabricate cu ajutorul matritelor. Formele 
prelucrate sunt in general gálbui sau rosii si redau scene din viata cotidianá — 
vânătoare si pescuit, război, ceremonii si sacrificii, dar și raporturi sexuale. Ceramica 
modelată reprezenta și păsări și animale, dar și figuri umane purtând pe cap 
complicate acoperăminte. De asemenea, meșteșugarii Moche erau pricepuți la 
fabricarea obiectelor complicate din aur, argint și cupru. Pionieri ai tehnicilor de 
lipire si aurire, ei au fabricat bijuterii sofisticate, cum ar fi cercei pandantiv cu discuri 
decorate (pagina alăturată, jos), coliere și inele pentru nas, deseori incrustate cu 
pietre prețioase. RM 


c.200 i. Ha. c. 200 î.H. c. 200 i.Hn.— c.800 p.Hn. | c.2000.Ha. c. 400 D.HR. c. 800 p.Ha. 


Încep construcțiile la Apare cultura Nazca, Influența culturii Chavin Este terminat Templul Începe construcția Civilizația maya 

Teodlwacán. Mestesugarii în Peru. Este celebră in America Centralá intrá Soarelui din Teotihuacán. orasului maya Calakmul; intrá in declin, din 

de aici sunt cunoscutii datorită ceramicii în declin. Civilizația Moche Orașul este o mare putere, cauza războaielor și a 

pengu lucrări cum ar fi policrome si geoglifelor este răspândită în nordul până când conducătorii crizei economice. 

masca din Teotihuacán de la Nazca Peru-ului; Moche sunt săi sunt detronati de Construcția templelor 

(c. 300-600 d.Hr- vezi p.36). (c.200 î.Hr.-600 d.Hr.; celebri pentru ceramica populația maya rivală, din și a monumentelor 
vezi p. 18). realistă. Tikal,în 695 d.Hr. încetează. 


ARTA PRECOLUMBIANĂ TIMPURIE 35 


ARTA MESOPOTAMIANA SI PERSANA 


| Dragonul-sarpe al lui Marduk, de pe Calea 
Procesiunilor, Babilon (605 î.Hr.) 
Autor necunoscut - cárámizi de teracotá 
smáltuitá 
1155 x 167 cm 
Institutul de Artá din Detroit. SUA 


ivilizatia babiloniană s-a dezvoltat în sudul Mesopotamiei, având drept 

centru orașul Babilon, aflat la c. 80 km sud de orașul Bagdad, în Irakul 

de astăzi. Civilizația s-a bucurat de două perioade de apogeu. Vechiul 
regat al Babilonului (c. 1894-1595 î.Hr) a atins apogeul în timpul domniei lui 
Hammurabi (1790-1750 î.Hr), care a unit regatele Sumer și Akkad. Printre 
obiectele din această perioadă se numără sculpturile înfăţișându-l pe Hammurabi, 


2 Pocal în formă de leu șezând, de la 
Hamadan, Iran (550—330 î.Hr.) 
Autor necunoscut - aur 
22 cm H 
Muzeul National al Iranului, Teheran, Iran 


al cărui cod de legi revoluționar se păstrează pe o celebră stelă (o placă 
verticală) din bazalt. 

A doua perioadă de apogeu a babilonienilor este perioada neobabiloniană 
(627-539 î.Hr), în timpul domniei regelui Nabucodonosor Il (605—562 î.Hr). 
Acesta a reconstruit orașul, înconjurându-l cu ziduri groase și porti impunătoare, 
monumentale. Cea mai impresionantă dintre acestea, Poarta zeiței Istar, 

s-a păstrat și a fost reconstituită la Muzeul Pergamon din Berlin. Poarta este 
împodobită cu cărămizi policrome smáltuite, cu basoreliefuri colorate înfățișând 


3 Assurnasirpal Il la vânătoare de lei 
(detaliu) din palatul lui Assurnasirpal Il, 
Nimrud, Irak (sec. IX î.Hr.) 

Autor necunoscut - basorelief în calcar 
89 cm H 
British Museum, Londra, Marea Britanie 


ființe simbolice, inclusiv lei, tauri si dragoni-sarpe. Dragonul-sarpe (deasupra) era 
cunoscut sub numele de mushussu si era consacrat zeului babilonian Marduk; acest 
panou provine de pe Calea Procesiunilor, din apropierea Porții. 
Asirienii veneau din nordul Mesopotamiei, iar ascensiunea lor către putere 
a început prin 1900 î.Hr. Nucleul civilizaţiei lor a fost orașul Assur, numit după 
zeul lui tutelar, care se afla la c. 100 km sud de Mosul, în Irakul de astăzi. 
Influenta asirienilor a fost diferită de-a lungul timpului, însă a atins apogeul 
în perioada neoasiriană (883—612 î.Hr), când au ajuns să stăpânească 
un imperiu întins. 


c. 1894 i.Hr. 


Ín Babilon ajunge 

la putere dinastia 
Amoritilor, un popor 
semitic. Astfel, apare 
regatul antic al 
Babilonului. Limba 
oficială este akkadiana. 


| 1813 i.Hr. 


Regele Shamsi-Adad | 
unește orașele Assur 

și Mari, din nordul 
Mesopotamiei, și 
transformă Asiria într-un 
puternic stat al regiunii. 
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1760 LHR. 


Hammurabi domnește 
în Babilon. Cucereste 
Asiria, Sumerul și 
Akkadul, ca parte 
dintr-o expansiune 
rapidá a Imperiului 
Babilonian. 


JA ova 


1595 LHR. 


Babilonul este jefuit 

de armatele regelui 

hitit Mursili |; începe 
„perioada întunecată“ 
din istoria Babilonului, în 
care domnesc kasitii. 


c.865 î.Ha. 


Basoreliefuri cu 

paznici inaripati (lamassi) 
sunt create 

in palatul regelui 
neo-asirian 
Assurnasirpal Il din 
Nimrud (vezi p. 40). 


Un basorelief in 
calcar, denumit 
Obeliscul negru, este 
ridicat la Nimrud, 
pentru a sárbátori 
campaniile regelui 
Salmanasar al Ill. 


Asirienii au avut mai multe capitale, cele mai importante fiind la Nimrud, Ninive 
si Khorsabad. Ín fiecare dintre aceste orase au construit palate impunătoare și și-au 
demonstrat talentul în ce privește sculptura monumentală. Porțile orașelor erau 
protejate de ființe gigantice, precum lamassu la Nimrud (865-860 î.Hr; vezi p. 40). 
Pereţii erau decoraţi cu minunate basoreliefuri în piatră, al căror scop era preaslăvirea 
regelui; pe pereţi erau înfățișate scene de luptă, scene cu soli din orașele cucerite 
aducând tributul și banchete somptuoase. Cele mai deosebite exemple, din palatul 
lui Assurnasirpal lI (d. în 883—859 î.Hr.) de la Nimrud, cuprind o succesiune de 
basoreliefuri înfățișând o vânătoare regală de lei (dedesubt). Alte sculpturi erau expuse 
în spatii publice, iar obeliscuri sculptate erau instalate în locuri-cheie din oras pentru a-l 
preamări pe rege. 

Perioada neobabilonianá (627-539 î.Hr:) a luat sfârșit în urma cuceriririi imperiului 
de către Cirus cel Mare al Persiei (559-530 î.Hr). Conducerea Mesopotamiei a 
fost preluată de perși, a căror capitală se afla la Persepolis, la 60 km nord-est de 
Shiraz, în Iranul actual. Cirus a fondat dinastia Ahemenizilor (559—331 î.Hr), care a 
construit un imperiu imens. Sub stăpânirea Ahemenizilor, artiștii persani au continuat 
tradiţiile mesopotamiene, însă la o scară mult mai mare. La Persepolis au creat o 
serie de palate impozante, împodobite cu lungi procesiuni pe basoreliefuri sculptate, 
comparabile cu cele ale asirienilor. La Susa au creat o friză decorativă din cărămizi 
smáltuite, inspirată de exemplele din Babilon. De asemenea, persanii prelucrau 
metalele și au dat dovadă de o mare inventivitate în ce privește înfățișarea animalelor 
fantastice. Un exemplu bun în acest sens este pocalul ceremonial din aur (rython), 
sub forma unui leu înaripat (dreapta, sus). IZ 


605 i.Hn. 


la Ninive, regele Nabopolassar se Nabucodonosor ll urcă Cirus cel Mare 
neoasirian Asurbanipal rázvráteste împotriva pe tronul Babilonului. întemeiază dinastia 

se urcă pe tron. Imperiului Neoasirian, Ordonă construirea Ahemenizilor în Persia. 
Înființează Biblioteca după moartea lui Porții lui Iştar în 575 Cucereste Babilonul în 
lui Asurbanipal, din Asurbanipal începe î.Hr. dedicată zeiței Istar. 539 î.Hr. 

care mai există ruine perioada neobabiloniană. 


și astăzi, la Ninive. 


Regele persan Darius Ill 
este învins de Alexandru 
cel Mare în Bătălia de la 
Gaugamela. În următorul 
an, armatele lui Alexandru 
jefuiesc orașul Persepolis. 


Sasanizii îi înving pe 
parti, pentru a ajunge 

la putere în Persia- 
Imperiul Sasanid rezistă 
până în anul 637 d.Hr. 


ARTA MESOPOTAMIANĂ SI PERSANĂ 39 


Statuie neoasirianá a unui spirit protector 865—860 d.Hr. 
AUTOR NECUNOSCUT 


calcar 
309 x 315 cm 
British Museum, Londra, 
Marea Britanie 
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4 GHID 


ceastă sculptură de mari dimensiuni reprezintă un spirit protector, numit si lamassu. 

Spiritele protectoare erau zeitáti minore, care luau forma unor creaturi hibride. 

Acest lamassu are capul unui bărbat, corpul de taur și aripi de vultur, simbolizând 
inteligența, puterea si iuteala. Statuile respective erau amplasate la ușile sau porțile clădirilor 
importante, pentru a îndepărta spiritele rele. Statueta, împreună cu o alta flancau intrarea în sala 
tronului dintr-un palat construit la porunca regelui neoasirian Assurnasirpal II (883-859 î.Hr) în 
orașul-stat asirian Nimrud, lângă Mosul (Irakul de astăzi). Cealaltă statuetă, aflată acum la Muzeul 
Metropolitan din New York, are corp de leu. 

Cele două sculpturi au fost descoperite în palatul lui Assurnasirpal în 1846, de către Sir Austen 
Henry Layard (1817-1894), un arheolog vizionar, care avea să devină ulterior politician și diplomat. 
Ele se numără printre cele mai frumoase exemple prezervate ale unor basoreliefuri neoasiriene 
cu „aspect dublu“; aceasta înseamnă cá sunt menite să fie privite din două unghiuri. De asemenea, 
lamassu sunt un exemplu al artei asirienilor în sculptarea animalelor. Se spune că oamenii de știință 
pot identifica, de obicei, specia animalului dintr-o sculptură asiriană graţie detaliilor redate cu grijă. 
La picioarele sculpturii se află o inscripție detaliată, scrisă cu caractere cuneiforme, o formă antică 
de scriere, Acest text, cunoscut ca inscripția etalon a lui Assurnasirpal ll, menționează titlurile si 


victoriile militare ale regelui, fiind reluat și în alte locuri din palat. IZ 


O DETALII 


| COIF CU COARNE 

Coiful cu coame de pe capul 
acestui lomassu este dovada 
caracterului divin. Semnificația 
acestui accesoriu a variat în timp. 
Uneori se referă la o anumită 
zeitate, cum ar fi Anu (zeul 
suprem) sau Assur (zeul protector 
al orașului). De asemenea, și forma 
coifului variază, ca și 


numărul de coarne. 


2 ARIPI DE VULTUR 
Fiecare detaliu al acestui 


lamassu are o însemnătate basoreliefuri r înfărișă id J genii Cele E spectaculoase - 


specială. Aripile de vultur .. exemple sunt dragonii-demoni (dedesubt), având forma unor 
subliniază viteza lui. În iudaism oameni cu capete ` si aripi de pasăre. Spiritele protectoare = 
și în creștinism, aripile pot erau înfăţişate întotdeauna cu o găleată și un con din lemn 
avea și o altă semnificaţie. de brad, simbolurile obişnuite ale purificării. De obicei, = 
Evreii exilați au văzut poate FOPUHEURG ridicate i in aer cu dreapta, i iar gasta este în Ë 


aceste statui, ceea ce a 
influentat unele descrieri ale 
îngerilor din Vechiul lestament. 


3 CINCI PICIOARE 
Sculptura are cinci picioare, 
pentru a putea fi văzută din 
două perspective diferite. 
Când este privită din faţă, se 
văd numai cele două picioare 
puternice din față. Când este 
privită din lateral, se văd 
patru picioare, iar fiara pare 
a se repezi înainte, pentru a 


înfrunta dușmanii, 


ARTA MESOPOTAMIANĂ ȘI PERSANĂ 4I 


ARTA CHINEZA ANTICA 


| Vas pentru vin în formă de elefant (c. | 100 î.Hr.) 
Dinastia Shang - bronz 


64 x 96 cm 


Muzeul Guimet, Paris, Franța 


2 Mască funerară (c. 1766-1045 î.Hr.) 


Dinastia Shang - bronz 


40 x 60,5 cm 


Muzeul Sanxingdui, Sichuan, China 


3 Bianzhong-ul marchizului Yi (c. 433 î.Hr) 
Perioada regatelor războinice - bronz 
Clopote de diferite mărimi 
Muzeul Provinciei Hubei, China 


rimele obiecte din metal au fost realizate în China, în urmă cu aproape 

4 000 de ani, în timpul dinastiei Xia (c. 2100-1700 î.Hr). Obiectele de 

dinaintea acestei perioade erau, în principal, din ceramică, foarte elaborate, 
și din os sau piatră. Prelucrarea metalelor de către chinezi a luat amploare rapid, iar 
în timpul primei dinastii adevărate din China, dinastia Shang (c. 1700-1500 î.Hr), 
bronzul a început să fie utilizat pe scară largă pentru obiectele folosite de aristocrație, 
cum erau vasele pentru ceremonialuri și ospete, ca o alternativă la materiale precum 
jad, corn, fildeș, piatră și lac, 


Obiectele turnate în bronz, de o calitate și o complexitate fără precedent, sunt 
create în China, în situri de pe valea Fluviului Galben din provincia Henan ca Erlitou, 
Anyang și Zhengzhou. Meșteșugarii au inventat un proces minuțios de turnare în 


c. 1700 î.HR. 


La Erlitou, prelucrarea 
bronzului ia amploare. 
Acest sit, primul 
centru de prelucrare 
a metalelor din China, 
deschide drumul 
dinastiei Shang. 


c. 1600 î.H. 


În timpul dinastiei Shang 
este inventată o nouă 
metodă de turnare a 
bronzului, utilizând o 
varietate de matrițe din 
ceramică, pentru a obține 
o suprafață ornamentată. 
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c. 1200 î.HR. 


Colecţia de sculpturi în 
jad a lui Fu Hao, general 
și soție a unui rege din 
dinastia Shang, este 
îngropată împreună cu 
ea. Obiectele au fost 
descoperite în 1976. 


c. 1100 î.HR. 


În lucrările artistice 
chinezești sunt tot 
mai folosite imagini de 
animale, precum urși, 
lupi, tigri, antilope și 
vulturi. 


c. 433 î.HR. 


Mormântul magnific 

al marchizului Yi din 
Zeng este construit la 
Suizhou, în provincia 
Hubei: Lângă sicriul său 
din lac sunt îngropate 
opt femei. 


c. 400 î.HR. 


China, care cunostea 
demult calitátile si 
valoarea mătăsii, începe 
să dezvolte arta picturii 
pe mătase. 


matrite, care le permitea sá creeze vase cu motive elaborate. 
Asa este cazul impozantului vas din bronz, pentru vin, de forma unui 
elefant (pagina aláturatà). Vasele aveau forme variate, în funcţie de 
scop: pentru vin, apă, pentru cereale sau carne, iar pe unele erau 
marcate caractere descifrabile, dovadá a dezvoltárii scrierii. 

Multe obiecte din perioada dinastiei Shang provin din situri 
funerare foarte complexe. De exemplu, peste 4 000 de obiecte — 


precum măști din bronz, obiecte din jad și siluete din bronz în mărime 


naturală, acoperite cu foiţă de aur — au fost găsite la Sanxingdui, în Si 


sudul Chinei, in 1986. Printre mástile funerare se afla si una de formă pătrată, 
reprezentând o față umană stilizată (dreapta), care a avut probabil un rol ritual. 
leșind în evidenţă datorită urechilor proeminente și ochilor ciudati, exoftalmici, 


masca are buze ce au fost pictate cu roșu, fapt indicat de urmele de 


pigment mineral folosit pe scară largă în China pentru a colora obiectele lăcuite. De 


chuan, 


cinabru, un 


asemenea, la Sanxingdui au fost îngropate fragmente tubulare de bronz având ramuri 


de dimensiuni mai mici — reprezentând probabil copaci — precum și 
păsări din bronz. 


frunze, fructe și 


Dinastia următoare, Zhou (1050-221 î.Hr), a domnit mai mult decât oricare 


alta din istoria Chinei. Ultimele ei secole au fost caracterizate de 


tulburări și 


violente, epoca fiind cunoscută ca Perioada regatelor războinice (475-221 î.Hr). 


În timpul acelei epoci de tulburări au apărut importante curente 


filosofice — 


confucianismul, daoismul și legalismul. Tot acum, puternicii conducători ai statelor 


au acumulat mari bogății, după cum se poate vedea în somptuosul mormânt al 


marchizului Yi din statul Zeng, din c. 433 î.Hr. Mormântul acestuia 


conţine instrumente rituale, cum ar fi un bianzhong (dedesubt) — 


c.210 î.HR. 


c. 350 i.Hn. c. 113 i Hn. 


Pentru mormântul 
împăratului Liu Sheng, 
din dinastia Han, sunt 
create 18 lămpi din 


Armata de teracotă 
(vezi p. 46) este 
creată la Xi'an ca 


Se dezvoltă o formă 
recognoscibilă de 
scriere chineză. 


Influența acesteia este monument funerar 


vizibilă în pictură, dar pentru împăratul bronz,reprezentând 
și în literatură. Qinshi Huangdi. oameni, păsări și 
animale. 


„de peste 220 m, 
un instrument 


c.67 D.HR. 


Aparitia budismului 

in China dá nastere 
unor noi forme artistice, 
infátisándu-I pe Buddha 
si numerosi Bodhisattva. 


c. 105 p.Hn. 


Inventarea hârtiei îi este 
adusă la cunoștință 
împăratului de către Cai 
Lun, un funcționar de la 
curte. De acum, artiștii 
vor avea un nou suport 
pe care să picteze. 


c. 159 D.HR. 


Slăbită de conflictele 
familiale și de răscoala 
populară a Turbanelor 
Galbene, dinastia Han 
transferă puterea 
guvernamentală în mâinile 
eunucilor de la curte. 
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e 


Mâner ornamental cu disc bi (100 î.Hr.) 
Dinastia Han +: jad 

18 x 14 cm 

Muzeul mormántului regelui din Nanyue, 
dinastia Han de Vest, provincia Guangzhou, 
China 


Stindard funerar (c. 180 î.Hr.) 
Dinastia Han - mătase 

205 x 92 cm (partea superioară) 
Muzeul provinciei Hunan, China 


Costumul funerar al prințesei Dou Wan 
(c. 100 î.Hr.) 

Dinastia Han . jad si fir de aur 

172 cm L 


Muzeul Naţional al Chinei, Beijing, China 
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muzical format din 68 de clopote din bronz - și clopoței din jad și piatră, precum 
și instrumente din lemn și instrumente cu coarde. În mormânt se mai aflau și multe 
alte obiecte: piese mari de mobilier; instrumente muzicale, vase rituale și altele, din 
lac roșu, auriu și negru. 

Arta folosirii lacului, inventată în China, dobândise deja o mare complexitate 
în vremea marchizului Yi. Lacul era un înveliș dur și durabil, folosit initial pentru 
protejarea lemnului și a altor materiale împotriva apei și a diferitelor stricăciuni. 
Ulterior însă, procedeul a devenit la fel de apreciat și ca modalitate de decorare 
și de sporire a frumuseţii lucrărilor artistice. Lacul este o substanță foarte toxică, 
extrasă din seva arborelui de lac, și era aplicat în multe straturi subțiri pentru a 
obţine învelișul strălucitor finisat. Procedeul era periculos, necesita pricepere si 
dura foarte mult, fiind deci scump — un document mai recent arată că prețul 
lacului era de zece ori mai mare decât prețul bronzului. Lacul transparent era 
colorat cu oxizi de fier pentru a obține un negru pronunțat sau un roșu aprins sau 
era amestecat cu praf de aur sau de argint. 

Perioadei regatelor războinice i-a pus capăt Qinshi Huangdi, care a unit 
China în anul 221 î.Hr. Cunoscut sub numele de „Primul Împărat", Huangdi 
rămâne o personalitate controversată în istoria Chinei. El a ordonat realizarea 
unor proiecte gigantice, printre care mormântul de dimensiunea unui oraș, păzit 
de o armată din teracotă, în mărime naturală (vezi p. 46), și un sistem de drumuri 
nationale în timpul construcției cărora au murit multi muncitori. Un alt proiect uriaș 
l-a reprezentat un predecesor al Marelui Zid, ridicat pentru a respinge triburile 
jefuitoare din nord. După moartea împăratului, în 2 | 0 î.Hr; dinastia sa, Qin, a rezistat 
numai trei ani. 

Qinshi Huangdi a fost urmat la tron de dinamica dinastie Han (206 î:Hr;—220 d.Hr) 
care a reprezentat una dintre epocile de aur ale culturii chineze. În timpul dinastiei Han, 
Drumul Mătăsii s-a dezvoltat considerabil, aducând influențe culturale noi în China și 
ducând în Occident obiectele chinezești. În această perioadă mătăsurile chinezești au 
ajuns în Rorna, iar mărgelele romane din sticlă au ajuns în China.Tot atunci, ceramica 
a cunoscut o importantă dezvoltare. Mormintele au fost decorate cu statuete din lut, 
pictate și sculptate, de dimensiuni mult mai mici decât cele din perioada Qin. Astfel de 
statuete,numite yong, erau așezate în morminte ca înlocuitori ai celorvii. Statuetele 
yong, care reprezentau uneori muzicanți sau actori, ne dau informaţii despre cultura 
chineză din acea vreme. 

Patronate de clasele conducátoare, toate artele au înflorit în timpul dinastiei Han. 
De exemplu, pe la 180 î.Hr, când marchizul de Dai — un nobil de rang mijlociu — 
soția și fiul său au fost înmormântați, mormintele lor au fost somptuos decorate. 
Sicriele lor lăcuite au fost acoperite cu stindarde din mătase; stindardul de pe pagina 
din dreapta este pictat (de jos în sus) cu scene din lumea de dincolo, lumea celor vii 
și lumea zeilor; În perioada în care ambele tehnologii ajunseseră la un grad înalt de 
măiestrie, mătasea și obiectele lăcuite deveniseră proprietatea exclusivă a nobililor. 
Mătăsurile demonstrează că tesátorii puteau fabrica mătase simplă, voal de mătase, 
damasc și brocart și puteau broda utilizând tot felul de cusături complexe. 

Pe parcursul celor patru secole ale dinastiei Han, purtarea obiectelor din jad 
a devenit din ce în ce mai importantă. În China antică, jadul se numea yu și 
se credea că este întruchiparea energiei cosmice, yang. Ca urmare, jadului 
i se atribuiau calități dátátoare de viaţă. Cei care au trăit în timpul dinastiei Han 
considerau jadul ca fiind nu doar o piatră deosebită, ci și un material plin de 
măreție, de puritate si de virtute. Jadul necesita o muncă îndelungă, cu 
instrumente abrazive, de cizelat și de lustruit, iar obiectele din jad erau rare și 
scumpe. Purtarea obiectelor din jad era apanajul celor puternici: regele purta 
jadurile gui, numite zhen, iar celor cinci clase de nobili li se atribuiseră pietrele 
numite huan, xin, gong, gu și pu. Privilegiile rangului se extindeau și asupra 
obiceiurilor funerare, iar mormintele din perioada Han conțineau obiecte din jad 
lucrate în multe forme. 


Cele mai deosebite obiecte din jad. datând din timpul dinastiei Han. sunt 


costume făciite în totalitate dn jad, create petru a fi purtate de persoane cu rang 
înalt si ca armură protectoare impona spintelor si a demonilor din viata de apoi. 
Două exemplare de vesminte din jad au fost descoperite în 1968 în morminte diferite 
săpate în stâncile de la Mancheng, în provincia Hebei. Înconjurate de peste 
10 000 de obiecte preţioase, corpul prinţului Liu Shen și cel al soţiei sale, prințesa 
Dou Wan, se odihnesc în armuri din jad, făcute din plăcuţe de jad cusute 
cu fir de aur: Costumul prințesei Dou Wan (dedesubt), acum complet restaurat, 
a necesitat 2 156 de plăcuţe din jad, cusute cu 700 g de fir de aur: Efortul 
depus la fabricarea acestor costume a fost enorm; fiecare dintre plácutele 
dure din jad a fost extrasă individual din rocă, utilizând un ferăstrău simplu și a fost 
găurită la fiecare colt cu ajutorul unui burghiu abraziv cu nisip. 

Cel mai complex dintre costume, cu peste 4 000 de plăci, a fost găsit în 
mormântul lui Zhao Mo (d. | 37—| 22 î.Hr), cel de-al doilea 
conducător din Nanyue, un mic regat din apropierea orașului Guangzhou de 
astăzi. Mormântul a fost descoperit la Guangzhou in 1983 si poate concura, ca 
monumentalitate, cu mormintele familiei imperiale din perioada dinastiei Han, 
aflate în nordul Chinei. Mormântul a fost săpat în piatră și a fost pictat inițial în culori 
vii; are două încăperi mari și două încăperi mai mici. Încăperea mare din spate 
conţine sicriul conducătorului, cu două secțiuni laterale pentru corpurile curtenilor 
și ale servitorilor. Vase, instrumente muzicale, colti de elefant si substanțe minerale 
pentru alchimie se află în partea din față a mormântului. În spate, lângă cei decedați, se 
găsește un număr mare de obiecte din jad. În jurut mormintelor se aflau douăsprezece 
seturi de mărgele din jad și ornamente menite să atârne în jurul gâtului, ca pectorali, 


sau în jurul taliei, ca pandantive. Acestea aveau rol decorativ și protector, după cum 
o confirmă decorarea cu figuri și animale mitice și cu modele de bun augur Stilul 
multora dintre aceste obiecte sugerează faptul că au fost importate din alte părți ale 
Chinei, ca semn al bogăției regelui. 

În dinastia Han s-a continuat un obicei funerar apărut în Neolitic, acela de 
a pune pe un corp care urmează a fi înhumat sau lângă acesta un disc de jad cu o 
gaură în centru, numit și disc pi sau bi. Discul bi era cea mai înaltă emblemă a rangului 
nobiliar chinez si era menit să ghideze spiritul defunctului către cer, prin Steaua Polará 
reprezentată de gaura din centru. Discurile bi din Neolitic erau simple, însă în timpul 
dinastiei Han suprafața lor era deseori decorată. Discurile bi erau încorporate uneori 
în obiecte de dimensiuni mai mari; mormântul lui Zhao Mo conţinea piese de mobilier 
împodobite cu mânere din jad, fiecare cu un disc bi în compoziţie (pagina alăturată). 

În timpul dinastiei Han, sculptura în bronz a atins niveluri noi de complexitate 
artistică și tehnică. Mormintele din sec. || d.Hr, descoperit în extremitatea nord-vestică 
a Chinei, la Kansu, conțineau sculpturi înfățișând cai turnati în bronz. În acea perioadă 
s-a dezvoltat și literatura, ajutată de instituirea caligrafiei ca formă artistică, în special 
după apariția hârtiei, în 105 d.Hr Faptul că hârtia era disponibilă a mărit și interesul 
pentru pictură, datorită capacității acesteia de a reda naraţiunea; această formă de artă 
va ajunge să domine cultura chineză în secolele următoare. RK 
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Armata de teracotă c. 210 î.Hr. 
AUTOR NECUNOSCUT 


teracotá si lac colorat 
16 000 m? (Suprafață) 
lângă Xi'an, provincia Shaanxi, China 


«^ GHID 
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rimul împărat al Chinei, Qinshi Huangdi (259—210 î.Hr), și-a construit o 

uriașă necropolă subterană, alcătuită din săli și alte construcţii, înconjurate 

de un zid cu intrări prevăzute cu porți. Mormântul era „apărat“ de o armată 
considerabilă, de aproape 8 000 de soldaţi din teracotă, îngropaţi în apropiere 
unii de alții, în șanțuri, în trei gropi separate; a patra groapă era goală. În prima 
și cea mai mare dintre ele (deasupra) se află peste 6 000 de statui — pedestrași, 
care și cai — despre care se crede că reprezintă principala armată a Primului 
Împărat. Soldaţii și caii sunt dispuși în formaţie de luptă, în picioare, flancati de 
pereții din argilă; initial, podelele erau pavate, iar pereţii aveau acoperișuri. A doua 
groapă conţine c. | 400 de statui — pedestrași și călăreți — și care de luptă; aceștia 
reprezintă garda militară. Cea de-a treia groapă, cea mai mică dintre cele patru 
(68 de statui, pe o suprafaţă de 45 m”), reprezintă o unitate de comandă formată 
din ofițeri și un car de război tras de patru cai. 

Semne ale incendierii confirmă faptul că mormântul a fost jefuit de generalul 
Xiang Yu (232-202 î.Hr:), la mai puţin de cinci ani după moartea împăratului. 
Arheologii au reconstituit câteva dintre statuile distruse, iar altele se păstrează exact f 
așa cum au fost scoase la lumină. Ghemuiti sau stând în picioare, războinicii din 
teracotă au înălțimi diferite, uniforme și coafuri diferite, în funcție de rangul lor. Initial, 
statuile aveau arme adevărate, sulițe ori săbii din bronz, însă acestea au fost furate 
la scurt timp după ce împăratul a fost înhumat. RK 


CREAREA SOLDATILOR 


Corpurile rázboinicilor au fost construite din teracotá si 
fabricate in serie, din unitáti sau module intersanjabile. 
Statuile depásesc putin márimea naturalá, iar ofiterii sunt 

mai înalți decât soldații. Desi fiecare statuie pare să reprezinte 
un individ aparte, fețele și corpurile au fost modelate dintr-o 
gamă restrânsă de tipuri standardizate. Studiul statuilor 
distruse și dezmembrate a dezvăluit că lutul moale a fost 
presat în matrițe poroase adânci, iar statuile au fost realizate 
din bucăți, apoi asamblate și finisate manual. Pentru fețele 
războinicilor s-au folosit opt matrițe faciale diferite, dar, 
întrucât împăratul a poruncit ca nici o față să nu semene cu 
alta, sculptorii au modelat din lut trăsături individuale, 

cum ar fi nasuri și urechi, pentru a personaliza fiecare 

figură înainte de ardere. După răcire, sculpturile au fost pictate 
cu pigmenti de lac. Initial, statuile erau viu colorate, nu cenușii, 
ca în prezent, o dovadă în acest sens fiind urmele 

de vopsea ce se pot vedea în zone cum ar fi fata acestui 
războinic (dreapta). 


O DETALII 


| OFIȚER 

Acest războinic din teracotă, 
aflat în cea mai mare groapă 
din mausoleu, poate fi 
identificat ca ofițer datorită 
acoperámántului de cap (soldati 
simpli au capul descoperit) 

și pieptarului. Statuia are o 
înălțime de 183 cm, fiind în mod 
intenționat mai înaltă decât 
războinicii de rang inferior. 


2 CONDUCĂTOR DE CAR 
Inițial, această statuie 

a ținut în mâini frâiele 
unor cai. Armura 
figurinei conţine platoșe 
speciale, atașate la 
capetele antebratelor. 
Acestea i-ar fi protejat 
rázboinicului mâinile de 
loviturile de sabie sau 
de bâtă. 


3 CAI 

Caii din teracotă aflaţi 
lângă războinici au fost 
echipați initial cu frâie si 
zábale din metal. Acestea, 
ca si multe alte obiecte, 
au fost furate din sit, dar 
se poate vedea unde 
erau fixate zábalele, 
dacă privim gurile 
deschise ale cailor. 
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ARTA GREACA 


"EVENIMENTE CHEIE 


| 1100 i.Hr. 


Conform legendelor 
grecești, dorienii 
invadează Grecia dinspre 
nord; în prezent istoricii 
consideră că erau mai 
degrabă migratori, decât 
invadatori. 


| 900 î.HR. 


În Grecia continentală 
sunt înființate primele 
orașe-state, în timpul 
Epocii întunecate. 
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rta și arhitectura greacă, din 750 î.Hr. și până la romani, au exercitat o 


influență fundamentală asupra evoluţiei artei și culturii din Europa 


Occidentală. Lucrările artistice ale grecilor erau menite să decoreze templele 


și clădirile publice, să celebreze victoriile în luptă, personalităţile și să comemoreze 


mortii; de asemenea, erau oferite ca ofrande către zei. Realismul idealizat al lucrărilor 


artistice grecești a fost redescoperit în Renașterea timpurie (vezi p. 150) si a devenit 


standardul la care au aspirat majoritatea artiștilor europeni, până în sec. XIX. 


In secolele VII si VI î.Hr, Grecia era formată din orașe-stat autonome. Această 


perioadă a fost marcată de stabilitate, de prosperitate, de ascensiunea clasei 


mijlocii si de începuturile democrației. In sec.VII î.Hr, schimburile comerciale între 


Grecia și centrele comerciale din Orient și din delta Nilului au făcut ca artiștii greci 


să intre în contact cu arta din Orientul Apropiat și din Egipt. Arhitectura și sculptura 


monumentală din Egipt i-au influenţat pe greci, făcându-i să se îndepărteze 


de arta geometrică și să adopte stilurile și motivele caracteristice artei arhaice 


grecești. Dezvoltarea unei identități artistice specifice a dus la înflorirea artelor 


grecești, de pe coasta Asiei Mici și din insulele Mării Egee, până în Grecia continentală, 


în Sicilia și în Africa de Nord. 


Cel mai remarcabil aspect al noii arte grecești a fost rapida dezvoltare a sculpturii, 


de la un arhetip arhaic geometric și simetric — inspirat de egipteni — la realismul 
corporal și expresiv întruchipat de sculpturile de pe Parthenonul (447-432 î.Hr) din 


Atena. În perioada arhaică au predominat două tipuri de sculptură independente și 


la scară mare: kouros-ul masculin, reprezentând un tânăr nud, în poziție verticală, și 


echivalentul său feminin, kore, reprezentând o tânără îmbrăcată, în poziție verticală. 


Printre cele mai vechi exemple de astfel de sculpturi se numără cei doi kouroi din 
Delfi, numiti Kleobis și Biton (c. 580—560 î.Hr). Aceste sculpturi trădează influențe 
egiptene în ce privește postura, stilul liniar și proportiile. Un kouros mai recent 


c. 750-700 i.Hr. 


Sunt create epopeile 
homerice Iliada si 
Odiseea. 


Pictorii din Attica, 

de exemplu Exekias, 
folosesc scene narative 
în decorarea ceramicii 
figurilor negre. 


Un aristocrat vizionar, 


Cleisthenes (n. c. 570 
î.Hr.) introduce în 
Atena o constituție 
democratică, 


490 î.Ha. 


Prima invazie persană 

a Greciei, sub regele 
Darius | al Persiei 

(c. 550-486 î.Hr.),se 
încheie odată cu victoria 
grecilor la Maraton. 


(pagina alăturată, jos), din Anavyssos, Attica, are caracteristicul „zâmbet arhaic“, 

în care colţurile gurii sunt ușor ridicate. Corpul este în poziție dreaptă, umerii și 
toracele fiind atent modelati, iar redarea coapselor și a genunchilor este mai realistă. 
Ceva mai târziu, Băiatul lui Kritios (c. 480 î.Hr.) reprezintă o trecere de la prezentarea 
bidimensională și zâmbetul arhaic, caracteristice începuturilor, la realismul mai 
convingător al stilului clasic viitor: Postura rigidă și zâmbetul fix din sculptura anterioară 
sunt înlocuite de o postură relaxată, care trece greutatea corpului pe un singur picior și 
permite celuilalt să fie îndoit în mod natural. 

Diferenţele stilistice dintre sculptura greacă arhaică și sculptura clasică timpurie 
devin evidente în comparatia celor două statui de războinici răniţi aflați în templul 
zeiței Aphaia din insula Aegina, Grecia. Cea mai veche sculptură, aflată pe frontonul 
vestic, reprezintă un războinic având zâmbetul arhaic pe chip, iar părul aranjat întro 
coafură ordonată; deși sculptura este tridimensională, postura ei este caracterizată 
de bidimensionalitate. În contrast, statuia rázboinicului din perioada clasică timpurie, 
de pe frontonul estic (pagina alăturată, sus), inspiră realism în ce privește poziția 
trunchiului și redarea mușchilor. Expresia mai degrabă stoică, în locul celei rigide, 
indică o îndepărtare clară de stilul arhaic. În jurul anului 470 î.Hr, sculptorii, de 
exemplu cei care lucrau la templul lui Zeus din Olimpia (470-456 î.Hr) au adoptat 
stilul sever, recunoscut după formele simple, după caracterizarea personajelor și după 
exprimarea emoțiilor și mișcării. 

În ce privește ceramica, meșteșugarii au introdus în Atena tehnicile corintice 
de pictare a figurilor. În 550 î.Hr, se ajunsese deja la ceramica figurilor negre (vezi 
p. 52), în care personajele și motivele negre apar pe fundalul roșu al lutului mat. 
Vasele cu figuri negre înfățișează scene din mitologia greacă, dar și aspecte ale 
vieţii de zi cu zi, cum ar fi ritualuri funerare, sporturi și fapte de vitejie în război. 
Ceramica attică cu figuri („attică” referindu-se la împrejurimile orașului Atena) a 
ost exportată pe scară largă în Marea Mediterană. Pictorii care au realizat vasele 
attice cu figuri negre, cum ar fi Exekias (activ în c. 550-525 î.Hr), au dezvoltat acest 
ip de pictură, introducând noi forme și tehnici. 

Inventarea tehnicii figurilor roșii, în c. 530 î.Hr, a oferit artiștilor mai multe 
posibilități pentru desen și a devenit astfel dominantă. În acest tip de pictură, 
personajele și modelele sunt pictate într-o culoare roșu mat în timp ce fundalul 
este negru strălucitor. Figurile sunt bine conturate, iar fundalul este colorat în negru, 
ăcând astfel ca figurile să poată fi desenate cu o pensulă, în loc să fie incizate cu dăltița. 
Tehnica picturii cu pensula în cazul vaselor cu figuri roșii a permis apariția unui realism 
mai pronunțat decât în cazul vaselor cu figuri negre și a înlesnit redarea corpului uman. 
Printre cei mai mari pictori de ceramică cu figuri roșii, de la începutul sec.V î.Hr, se 
numără artistul numit de cercetătorii englezi și germani „pictorul din Berlin" (activ 
în c. 490 — 460 î.Hr) si pictorul Kelophrades (activ în c. 505 — 475 î.Hr). Ambii au 
ucrat în Atena și au realizat un număr mare de lucrări. Un alt meșter a fost pictorul 


Meidias (activ în c. 420 — c. 400 î.Hr), autorul vasului hydria cu figuri roșii (vas pentru 
transportarea apei, imaginea alăturată). Hydria este decorată cu scene ce înfățișează 


479 î. HR, 447-432 î.HR. 


470—456 i.Hn. 


Alianta de orase-state 
grecesti condusá de 


Este construit Templul 
lui Zeus din Olimpia. 
Aici se află Statuia lui 
Zeus (c. 432 î.Hr.), una 
dintre cele sapte minuni 
ale lumii, care ulterior a 
fost distrusă. 


Pericle supraveghează 
construcția 
Parthenonului pe 
Acropole, în Atena. 
“Templul reprezintă 
apogeul dezvoltării 
stilului doric. 


Războiul peloponesiac 
între Atena și Sparta se 
încheie cu înfrângerea 
Atenei, iar Sparta devine 
principala putere în 
Grecia. 


Atena și Sparta învinge 

a doua invazie a perșilor, 
în luptele de 

la Plateea și Mycale. 


| Soldat rănit, frontonul estic al templului 
zeiței Aphaia, Aegina, Grecia (500-480 î.Hr.) 
Autor necunoscut - marmură 
159 cm L 
Colecțiile Nationale de Antichitáti si 
Gliptoteca din München, Germania 


2 Hydria cu figuri roșii, înfățișându-i pe 
Phaon si pe fetele din Lesbos (c. 410 î.Hr.) 
Pictorul Meidias - ceramica figurilor roșii 
47 cm H 
Muzeul de Arheologie, Florenţa, Italia 


3 Kouros din Anavysos, Attica (c. 530 î.Hr.) 
Autor necunoscut - marmură 
194 cm H 
Muzeul National de Arheologie, Atena, Grecia 


323 î.HR. 27 î.HR. 


Împăratul roman 
Augustus anexeazá 
Grecia la Imperiul 
Roman, sub numele de 
provincia Achaea. 


Moare Alexandru cel 
Mare. Imperiul sáu 
cuprindea Grecia, 
Orientul Mijlociu, 
Egipt si Persia si a dus 
la nasterea civilizatiei 
elenistice. 
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legenda lui Phaon, bătrânul luntras care a dus-o pe zeita Afrodita în insula Lesbos, 
fără să-i ceară nimic în schimb. Ca răsplată, ea l-a transformat într-un tânăr chipeș 
de care s-au îndrăgostit toate femeile din Lesbos. 

Războaiele cu perșii din 480-479 î.Hr. au devastat Atena, templele și 
monumentele ei fiind distruse. Totuși, spre mijlocul sec.V î.Hr., Atena era din nou 
în ascensiune, după ce devenise lider al noii confederații grecești de orașe-stat, 
numită Liga de la Delos. În timpul domniei lui Pericle (c. 495—429 î.Hr), Grecia a 
devenit o bogată putere imperială, iar Pericle a folosit resursele Atenei pentru 
a transforma acropola orașului. Dedicat zeiței Athena, patroana orașului, templul 
Athenei Parthenos sau Parthenonul (deasupra) este din marmură. Sculpturile sale 
și friza continuă (vezi p. 56) reprezintă unele dintre cele mai mari reușite ale stilului 
grecesc clasic. 

Artiştii greci din secolele V si IV au ajuns la un mod de reprezentare care transmite 
echilibru și armonie. Ei se ghidau întru totul după proporția matematică, după 
raționalitate și ordine. Sculptorul Policlet (activ în c. 450 — 420 î.Hr) a stabilit un sistem 
de calcul al proporțiilor corpului uman care permitea atingerea idealului clasic. Miron 
(activ în c. 480 — 440 î.Hr) a fost unul dintre cei mai inovatori sculptori atenieni. 
Lucrárile sale au supravieţuit în principal sub forma unor copii romane din marmură, 
cum ar fi Discobolul (c. 450 î.Hr; vezi p. 54). 

Războiul Peloponesiac (431—404 î.Hr), între Atena și o ligă de orașe-stat 
conduse de Sparta, a fost un conflict desfășurat cu intermitentá. În această perioadă, 
sculptorii au creat sculpturi autonome, menite a fi văzute de jur-împrejur, și au apărut 
câteva inovații în redarea veșmintelor; dar și al siluetei feminine. Sculptorul atenian 
Praxiteles (370—330 î.Hr.) s-a îndepărtat de una dintre cele mai vechi convenţii din 
arta greacă, reprezentând-o pe Afrodita nud. Proportiile zvelte și poziția distinctă 
în contrapposto ale lucrării sale Afrodita din Cnidos (c. 350 î.Hr.) au fost copiate pe 
scară largă, devenind trăsături specifice ale sculpturii clasice grecești. Statuia gratioasá 
înfățișând o femeie a cărei goliciune este parţial acoperită, statuie care se crede că o 
reprezintă pe Afrodita și este numită Venus din Milo (stânga), a fost creată un secol 
mai târziu. Coafura ei și modelarea delicată a pielii amintesc de lucrările lui Praxiteles, 
însă compoziţia în spirală, poziționarea în spațiul tridimensional și corpul alungit, cu 


sâni mici, sunt caracteristice inovatillor din perioada elenistică, între sec. III și secolul 
| î.Hr. Din statuie lipsesc anumite părți si este găurită în unele locuri acolo unde este 
posibil să fi fost fixate bijuterii. 

La jumătatea sec. IV î.Hr, Macedonia a devenit o putere formidabilă în cadrul 
civilizaţiei grecești. Regele macedonean Alexandru cel Mare (356-323 î.Hr.) a cucerit 
Imperiul Persan din vestul Asiei și Egipt și și-a continuat campania în Asia Centrală. 
După moartea lui Alexandru, succesorii săi au împărțit vastul imperiu în regate 
dinastice mai mici. Descentralizarea puterii a transformat climatul sociopolitic și cultural 
al Greciei și a dat startul epocii elenistice. 

Operele elenistice de artă pot fi definite cel mai bine ca opere de artă grecești 
care nu au fost create de artiștii de pe teritoriul Greciei, ci de cei din noile dinastii 
elenistice, cum ar fi dinastiile Seleucizilor; în Orientul Apropiat, Ptolemeilor din Egipt 
și Antigonizilor; în Macedonia. Elenismul a produs o modificare în ce privește menirea 
artei. Noii mecena erau succesorii lui Alexandru, fiecare căutând să-și mărească 
propriul imperiu dinastic. Operele de artă, care înainte erau folosite pentru temple, ca 
ofrande pentru zei sau pentru glorificarea statului grec, au ajuns acum să fnfrumuseteze 
casele și palatele, să glorifice victoriile militare ori să înfățișeze zeii greco-egipteni locali. 
În ce privește portretistica, aceasta nu se mai limita la regi și conducători, ci includea 
și figuri grotesti, copii și bătrâni. Varietatea etniilor portretizate, unele chiar de origine 
africană, reflectă diversitatea lumii elenistice. 

Perioada elenistică a fost martora unei îndepărtări de stilul clasic. Expresiile 
fetelor, initial senine și lipsite de emoții, au devenit neliniștite, pentru a reda tulburarea 
fizică și psihologică. Altarul din Pergamon, construit pe teritoriul de azi al Turciei, apoi 
reconstituit la Berlin, este împodobit cu frize înfățișând zei și giganti inclestati în luptă, 
dar scopul lui este încă subiect de dezbatere. Fotografia de mai Jos o înfățișează 
pe zeița Hecate (în stânga) luptându-se cu uriașul Klytios, în timp ce zeiţa Artemis 
(în dreapta) se luptă cu uriașul Otos. Dorinţa eleniștilor de a reprezenta zbuciumul 
psihologic este evidentă dacă privim feţele uriasilor, iar trunchiurile lor sunt redate cu 
un realism anatomic respectat îndeaproape. 

În secolul | î.Hr, Roma a devenit centrul artei elenistice, atrăgând numeroși artiști 
greci. Sfârșitul epocii elenistice s-a produs în anul 31 î.Hr, când Octavianus, care avea să 
devină mai târziu împăratul Augustus (63 î.Hr-14 d.Hr), l-a învins pe Marcus Antonius 
(c. 83-30 îHr)) în Bătălia de la Actium. Dispárea astfel dinastia Ptolemellor; ultima 
dinastie elenisticá invinsá de Roma. JC 


4 Parthenonul (447-432 î.Hr.) 


Acropole, Atena, Grecia 


5 Scenă din Gigantornahia, înfățișând lupta 


dintre zeii Olimpului si giganti (c. 180 î.Hr.) 
detaliu din friza estică, Altarul din Pergamon 
Autor necunoscut - marmură 

230 cm H 

Muzeul Pergamon, Berlin, Germania 


6 Venus din Milo (c. 100 î.Hr.) 


Autor necunoscut - marmură 
202 cm H 
Muzeul Luvru, Paris, Franța 
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ceramicá 


Amforă cu figuri negre atticá c. 540-530 î.Hr. 
EXEKIAS activ în 550-525 î.Hr. 


2 de^ 
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xekias a fost un olar si pictor de amfore din Atena. În lucrările sale a folosit în 

principal tehnica figurilor negre, care s-a dezvoltat între anii 700 și 530 î.Hr. Lucrările 

lui Exekias sunt remarcabile datorită compozițiilor frapante, măiestriei și detaliilor 
reduse la esență. S-au păstrat unsprezece lucrări semnate de Exekias și alte circa 25 de 
amfore sunt atribuite acestuia. Una dintre cele mai cunoscute lucrări ale sale este o amforă 
care îi înfățișează pe miticii războinici greci din războiul troian, Ahile și Aiax, jucând un joc 
de strategie. În timp ce joacă pentru a vedea cine câștigă, aceștia așteaptă deznodământul 
unui alt „joc“ strategic de mai mare însemnătate — finalul războiului. Exekias a fost un pictor 
inovator, iar episodul cu Ahile și Aiax nu este consemnat în literatura greacă. Celalaltă parte 
a vasului (dedesubt) înfățișează grupul familial al gemenilor Castor și Pollux și pe părinții 
lor, Leda și regele Tindar. Leda este mama fraţilor Castor si Pollux, însă tatăl lui Pollux este 
Zeus, care i-a apărut Ledei deghizat în lebădă, iar tatăl lui Castor este Tindar, soțul Ledei. 
Fraţii au o soră renumită, Elena din Troia. S-a sugerat că scena de pe această amforă îi 
înfățișează pe gemeni în drumul lor spre a o salva pe Elena de Teseu, primul răpitor al 


4 GHID 


acesteia. Si alte lucrări create de Exekias redau scene din războiul troian, cum ar fi cea în 


care Ahile o omoară pe Pentesileea, regina amazoanelor JC 


«3» DETALII 


| ATRIBUIRE 

Inscripția ,,Exekiosepoiesen'' 

din extrema stângă a imaginii 
înseamnă „Exekias este autorul 
meu“. Exekias a semnat amfora de 
două ori, indicând astfel că este 
atât olarul, cât și cel care a pictat 
amfora. Uneori, olarul și pictorul 
erau persoane diferite, iar lucrarea 
putea fi semnată de unul dintre 

ei sau de amândoi. 


2 Joc 

În mod neobișnuit, Exekias 
înfățișează eroii în mijlocul 
jocului. Se crede că joacă 
zaruri sau morra, un joc al 
mâinilor, jucat de plăcere 
sau pentru a lua o decizie, 
asemănător datului cu banul. 
Inscripţiile care par a ieși din 
gura personajelor dezvăluie 


punctele câștigate în joc. 


3 AIAX 

Există o mare atenţie la 
detalii, în armurile delicat 
decorate ale celor doi 
războinici. Coiful lui Aiax 
se odihnește pe scutul din 
spatele lui, deși își tine sulița 
într-o mână, gata de luptă, 
dacă ar fi cazul, în timp 

ce cu cealaltă mână joacă 
zaruri. 


PICTURA A CU FIGURI NEGRE. 


pictarea vaseloria apărut în 
„Corint, pe la 700. -Hr. si s-a dezvoltat timp de douá 
secole, până când a fost înlocuită de tehnica figurilor - 
roșii, prin 5301. Hr. Tehnica figurilor negre presupune 
conturared acestora cu un pigment negru strălucitor, apoi 
incizarea restului detaliilor liniare, astfel încât să iasă la 
iveală lutul de culoare roșie din care este făcut vasul. Se 
“adaugă tuse de pigmenți roșu și alb, înainte ca vasul să fie 
"ars. Aceasta a fost o metodă revoluționară în decorarea 
ceramicii. Înainte de inventarea ei, Grecia nu cunoscuse 
decât stilul geometric, având contururi angulare limitate. 
Prin 630î.Hr, artiştii atenieni ajunseseră la o măiestrie 
tot mai mare în tehnica figurilor negre, iar în jurul anului 
530 î.Hr., vasele attice cu figuri nege erau exportate pe 
tot teritoriul Greciei și în jurul Mării 
Mediterane. Lucrările lui Exekias si - 
-ale contemporanilor săi, Lydos 
(activ în c.560-540î.Hr.) si 
Amasis (activ în c. 550-510 
î.Hr.), sunt inovatoare iri ceea ce 
priveste utilizarea decoratiunilor 
cu scene narative. Ei au 
perfectionat tehnica figurilor 
negre în scene cum ar fi cea 
creată de Exekias, cu Ahile și 
Aiax jucând un joc, și cea de 
pe partea opusă a amforei, 
infátisándu-i pe gemenii Castor ` 
și Pollux (dreapta).- — 
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Aruncătorul de disc (Discobolul) c. 450 î.Hr. 
MYRON activ în 480—440 î.Hr. 


copie romană din marmură a statuii 
originale din bronz 

155 cm H 

Colecţiile Nationale de Antichisati și Gliptoteca 
din Miinchen, Germania 
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runcătorul de disc sau Discobolul este una dintre cele mai cunoscute lucrări din 

Antichitate. Originalul a fost o sculptură în bronz, creată în perioada clasică a culturii 

grecești. Astăzi ea nu mai există, dar s-au păstrat copii romane în marmură, printre care 
și cea prezentată aici, deși este o versiune de dimensiuni mai mici. Miron (activ în c. 480-440 
î.Hr) s-a născut la Eleutherae, la graniţa dintre Attica si Beotia. În anii în care a creat a trăit mai 
mult la Atena si este cunoscut datorită statuilor sale de atleti. A lucrat mai ales în principal în 
bronz, un material mai bun decât marmura, deoarece le permite sculptorilor să creeze poziții mai 
dinamice și să adauge subtile detalii realiste. Sculpturile din bronz au o greutate mai mică decât cele 
în marmură și sunt mai ușor de transportat; ca urmare, sculptura greacă s-a răspândit în întregul 
bazin al Mării Mediterane. 

Aruncarea discului era una dintre probele pentatlonului din Antichitate. Aici, Miron surprinde 

starea de imobilitate temporară a atletului. Definiţia greacă a acestui moment este rhythmos 
(ritm) si se referă la o mișcare plină de armonie si de echilibru. Sculptorii preferau să infátiseze 


corpul răsucit al aruncătorului, deoarece astfel puteau reda riguros anatomia și mișcarea. Miron 
este considerat primul sculptor care a înfățișat rhythmos-ul și i se atribuie meritul de a fi exprimat 
dinamismul prin poziţia corpului. Sculptura în zigzag îl înfățișează pe atlet cu brațul aruncat către 
înapoi sprijinindu-și greutatea pe piciorul drept, pregătit să arunce discul pe care îl ţine în mână. JC 


O DETALII 


I MUSCHI ÎNCORDAȚI 


Aruncătorii de disc din COPII ROMANE 


Antichitate concurau goi, ceea 


ce le permitea sculptorilor să le Spre sfârşitul sec. IV î.Hr., Roma a început să se extindă 
redea muschii puternici si în Marea Mediterană. Impresionati de naturalismul si de 
încordaţi. Miron surprinde detaliile realiste care caracterizau sculptura greacă, din ce în 
cu realism momentul în care ce mai multi cetățeni romani de vază au devenit colecționari 
personajul este gata să arunce pasionați. Pentru a face față cererii, artiştii greci și cei romani 
discul, cu o mișcare convingătoare, au creat copii din bronz și din marmură după statui grecești 
redând vigoarea fermă a corpului celebre. Matritele luate după originale erau folosite pentru a 
și echilibrul delicat. crea mulaje din ghips care erau răspândite pe tot teritoriul 


Imperiului Roman, apoi erau reproduse în bronz sau în 
marmură. Cum copiilor din marmură le lipsea rezistența la 
rupere a bronzului, ele aveau 
expresie calmă în timp ce se nevoie de elemente de: 

uitá spre disc. Pentru privitorul sustinere, uneori sculptate 
in formá de trunchiuri 

de copac. Majoritatea 
sculpturilor in bronz din Antichitate 
s-au pierdut sau au fost topite pentru a 
refolosi metalul la crearea de sculpturi 
noi sau la fabricarea de arme, in 
perioadele de război. Așadar, copiile 


2 EXPRESIE CALMĂ 
Aruncătorul de disc are o 


modern, fața lui pare lipsită 

de emoție. Pentru sculptorii 
antici era mai important să 
înfățișeze corpul ca o chintesentá 
estetică a idealului atletic, 

decât să se concentreze pe 


expresiile feței. 


3 UNGHIURI romane reprezintă singura mărturie 

Corpul unui aruncător de disc vizuală a sculpturii grecești. Restauratorii- * 
era admirat deoarece. nici au făcut uneori mici modificări pe copiile 
unul dintre mușchi nu era romane, considerându-le îmbunătăţiri. 
dezvoltat în exces. Simetria British Museum din Londra deține o 
proporțiilor atletului este copie în marmură a Aruncătorului de disc, 
întărită de simetria dintre care a fost restaurată în 179! (dreapta). 
unghiul drept creat de coapsa — Capul atletului este orientat într-o 

și de gamba piciorului stâng și direcție greșită — privește în jos, în loc 
unghiul drept creat de trunchi —— sá privească înapoi, către disc. 


si de braţul întins. 
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Friza Parthenonului c. 438-432 î.Hr. 
AUTORI NECUNOSCUTI 


marmură riza ionică sculptată a Parthenonului este una dintre cele mai enigmatice 


IOO n. creaţii din panteonul artei grecești clasice. Se crede că a fost creată 
British Museum, Londra, 


MareaBhitdhie conform indicatiilor sculptorului, pictorului si arhitectului Pheidias 


(c. 480—430 î.Hr) si, după ce acesta a murit, conform indicațiilor ucenicilor 

din atelierul său. Calitatea excepțională a sculpturii — după cum se vede în 
porțiunea centrală a frizei estice (deasupra) — este un exemplu al stilului clasic 
aflat la apogeu, iar complexitatea compoziției nu are egal în arta greco-romană. 
Fragmente din friză se află în muzee din toată Europa, secțiuni mai însemnate 
ca dimensiune aflându-se la British Museum din Londra și la Muzeul Acropolei 
din Atena. Friza se afla sus, de-a lungul peretelui exterior al naosului (cella) 
Parthenonului, în centrul templului. 

Subiectul frizei Parthenonului este unic în sculptura greacă. Se crede că 
înfățișează procesiunea din timpul serbárilorpanateene, cea mai importantă 
procesiune din Atena, care avea loc la fiecare patru ani și la care participau toti 
cei ce locuiau în oraș și în suburbiile acestuia, cu excepția sclavilor; Procesiunea, 
în care un uriaș peplos (o mantie) era purtat prin oraș, culmina cu o ceremonie 
dedicată zeiței Athena Polias (protectoarea orașului). Semnificaţia religioasă a 
procesiunii este sugerată în friză de animalele destinate sacrificiului, de muzicanți și 
de purtătorii de ofrande. Compoziția complexă, cu călăreţi, conducători de care și 


zeități așezate pe scaune, însumează circa 378 de personaje si 245 de animale. JC 
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CAVALCADĂ 


Pe friza de nord și pe friza de sud a Parthenonului, rândurile 
compacte de călăreți, soldați și conducători de care corespund 
exact numărului celor morti în Băsălia de la Marathon (490 î.Hr). 
Majoritatea personajelor de pe friză sunt înfățișate în șir indian, 
fără să se suprapună, însă cáláretii (dedesubt) sunt redati 


O DETALII 


| BĂRBAT CU BARBĂ 
Tunica lungă a bărbatului 

cu barbă indică faptul că este 
vorba de un preot, Împreună 
cu femeia și copilul care îl 
încadrează, el prezidează în 
momentul culminant al procesiunii 
panatenaice. Peplos-ul 

sacru a! zeiței Athena a ajuns la 
templul Erechteion de 

pe Acropole. 


2 COPIL ȘI MANTIE DE 
CEREMONIE 
Un copil îmbrăcat într-o mantie 


de ceremonie îl ajută pe preot să 
împăturească peplos-ul Athenei. Mantia 
era foarte mare și era transportată 

pe o corabie cu roti, care simboliza 
probabil marea flotă a Atenei. 

O nouă mantie era țesută pentru 
fiecare procesiune panatenaică, ele 
având loc din patru în patru ani. 


3 ATHENA POLIAS 

Zeița stă pe un scaun lângă 
Hefaistos, fierarul zeilor: 

Fiind zei, sunt mult mai mari 
decât statuile care îi reprezintă 
pe preot, pe femeie și pe copil. 
Peplos-ul ceremonial era menit 
să acopere statuia Athenei 
Parthenos, înaltă de |2 m 
înălțime, care se afla în interiorul 
Parthenonului. 


călărind alături, în unele cazuri grupurile aliniate numărând până 
la zece călăreți. Efectul obținut este unul de mare dinamism și de 
vitalitate, dovedind admirabi! măiestria sculptorului în ce priveşte 
surprinderea anatomiei cabaline, adâncimea perspectivei și 
dinamismul personajelor călare. 
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ARTA BUDISTA 


EVENIMENTE CHEIE 


| c.563 L HR. 


Se naste printul 
Siddhartha Gautama, 
Cunoscut mai târziu 
sub rasnele de Buddha 


Sakya Muni. 


c. 540 î.Ha, 


Regatul Magadha de 
pe valea Gangelui 
devine important, în 
timpu! domniei regelui 
Bimbisara. 
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ondatorul budismului, Buddha Sakya Muni (c. 563—483 î.Hr) s-a născut 

ca prinţul Siddhartha Gautama în nordul Indiei. El a renunţat la viața 

privilegiată și a adoptat un stil de viaţă ascetic. Mai târziu, avea să-și dea 
seama că libertatea spirituală poate fi atinsă dacă se respectă „calea de mijloc“ 
între plăcerea simțurilor și asceză. Această înțelegere profundă l-a condus către 
iluminare, calea către nirvana. După moartea sa, cenușa i-a fost împărțită de către 
regele Asoka al Indiei, care a poruncit să se construiască 84 000 de stupe pentru 
a adăposti cenușa lui Buddha. 


Adepții lui Sakya Muni au fondat comunităţi monastice, iar în decursul timpului 
învățăturile sale s-au răspândit în toată Asia, La începutul sec, | d.Hr, în nordul și în 
centrul Indiei s-a dezvoltat budismul mahayana, o nouă școală care oferea tuturor 
posibilitatea mântuirii, inclusiv femeilor; de asemenea, tot atunci au apărut primele 
statui ale lui Buddha în formă umană. 

Regiunea Gandhara, din nordul Pakistanului și estul Afghanistanului de astăzi, 

a fost un centru important de împletire a influențelor artistice. La secole distanță 
de expediţia lui Alexandru cel Mare la Gandhara (327 î.Hr.) influenţa artei grecești 
și a celei romane era încă puternică. Multe dintre sculpturile budiste, statui 

de sine stătătoare și basoreliefuri din Gandhara trădează o fuziune a stilurilor 


528 i.Hr. 


Buddha atinge 
iluminarea, în timp 
ce meditează sub 
un arbore bodhi, în 
Bodhgaya. 


321 i.Hr. 


Chandragupta Maurya 
distruge Magadha și 
creează un nou imperiu 
în nordul Indiei. 


260 i.Hn. 


Regele Asoka din 
dinastia Mauryanse se 
convertește la budism 
și răspândește credința 
în India și în Ceylon 
(Sri Lanka de astăzi). 


c. 100 i.Hn. 


Este reconstruitá 
marea stupá a regelui 
Ašoka de la Sanchi, 
in centrul Indiei. 


artistice oriental si occidental. Sculpturile lui Buddha respectá elemente din 

iconografia indiană, cum ar fi ushnisa (protuberanta craniană), ürnà (un smoc de 
păr pe frunte) și lobii alungiti ai urechilor, însă în ce privește tipologia facială și 
redarea părului și a hainelor demonstrează caracteristici greco-romane distincte. 
Relicvarul de la Bimaran (dreapta), din Gandhara, este un exemplu extraordinar 

de orfevrărie indiană și este o importantă reprezentare timpurie a lui Buddha. Este 
alcătuit dintro friză de opt arcade ascuţite. caitya; Buddha (în centru) este redat de 
două ori flancat de două alte zeități, iar în celelalte două nișe rămase sunt înfățișate 
personaje care se roagă. 

Budismul mahayana a fost răspândit de călugării misionari și de negustori de pe 
Drumul Mătăsii, în mai multe mici regate din Asia Centrală, ajungând până în China, 
în primele secole după Hristos, În acea perioadă, cultura chineză era solidă și se baza 
în principal pe confucianism și pe tradiția daoistă, iar budismul s-a adaptat pentru a 
cuprinde tradiţiile locale. În timpul dinastiei Wei de Nord (386--535 d.Hr) au fost 
create mai multe temple în peșteri, în două locuri importante, Yungang și Longmen, 
din nordul Chinei. Sculptată direct în rocă, statuia colosală a lui Buddha din Grota 
20 de la Yungang (pagina alăturată) este dovada credinței budiste care a inspirat-o. 
Veșmântul lui Buddha este creat în maniera caligrafică liniară budistă din timpul dinastiei 
Wei de Nord. 

Pornind din China și trecând prin Coreea, budismul a pătruns în Japonia în sec.V! d.Hr, 
iar în sec.VIII era deja religia de stat a Japoniei, sub patronajul împăratului. Complexul 
de temple H5ryi-ji din Nara este un exemplu al modului în care japonezii au adaptat 
arhitectura templelor chinezești. Cu fundaţii din piatră și acoperișuri din țiglă sprijinite 
de stâlpi elaborati, Pavilionul de Aur (Kondo; dedesubt) al templului și pagoda cu cinci 
etaje care îl însoțește sunt cele mai vechi structuri din lemn păstrate din lume. MA 


e 
ma 


| Buddha (sec.V d.Hr.) 
Autor necunoscut - sculptură în rocă 
I7 mH 
Grotele Yungang, provincia Shanxi, China 


2 Relicvariul de la Bimaran (sec. | d.Hr.) 
Autor necunoscut - aur si rubine 


6,5 cm diametru 


British Museum, Londra, Marea Britanie 


3 Pavilionul de Aur (Kondo) 
“Templul Horyüji (711 d.Hr) 
Arhitect necunoscut - lemn 


185x 15 m 
Nara, Japonia 


372 o. Hs. c. 400 D.HR. 


Budistii chinezi introduc 
budismul în Coreea, 
adaptándu-l pentru 

a asimila animismul 
localnicilor, 


Încep să fie create 
fresce budiste în templul 
indian din peșteră de la 
Ajanta; pictura continuă 
timp de trei secole. 


Călugării budiști 
indieni ajung în 
China si răspândesc 
credința budistă. 


Primul stat japonez, 
Yamato, apare pe insula 
Honshü. Pentru regi se 
construiesc morminte 
uriașe: movile de 
pământ în forma unei 
găuri de cheie. 


552 p.HR. 


Budismul este adus 
în Japonia de călugării 
coreeni. Călugării 
deschid opt şcoli 

în Nara, capitala 
regiunii Kansai din 
insula Honshü. 


607 D.HR. 


La Nara este construit 
primul templu Hóryü-ji. la 
porunca prințului Shōtoku. 
Distrus într-un incendiu 

in 670 d.Hr., este înlocuit 
de construcțiile actuale în 
711 d.Hr. 


ARTA BUDISTĂ 59 


Amida Buddha 1053 
JOCHO m. 1057 


lemn aurit si pictat 
3 m H (Amida Buddha) 
Templul Byód6-in, Uji, Japonia 
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culptura din lemn aurit infátisándu-l pe Amida Buddha, creată de sculptorul Jocho, 

tronează în Sala lui Amida din templul Byodo-in din Uji, în apropiere de Kyoto (Japonia). 

În 1052, Fujiwara no Yorimichi (992—1074) a transformat vila aristocratică a tatălui său 
întrun complex de temple. Sala lui Amida, cunoscută mai târziu sub numele de Sala Phoenixului, 
are forma unei păsări uriașe cu coada și cu aripile desfăcute, iar acoperișul pavilionului este 
susținut de o pereche de păsări phoenix din bronz. Initial, scheletul din lemn al pavilionului a fost 
pictat în roșu aprins, iar interiorul a fost bogat decorat cu picturi. Clădirea are dimensiuni mici, 
iar dacă este privită de pe malul celălalt al lacului, oglindirea sa în apă este de o frumuseţe rară, 


evocând Paradisul Vestic al lui Amida Buddha (Amităbha). 


Figura monumentală a lui Amida Buddha, așezat pe un piedestal alcătuit din mai multe flori 
de lotus suprapuse, a fost executată folosind tehnica relativ nouă, numită yosegi-zukuri, care 
presupunea cioplirea sumară a mai multor bucăţi de lemn și îmbinarea acestora înainte de a fi 
finisate. Amida este Buddha luminii infinite și al nemuririi, un Buddha milos care se dedică salvării 


tuturor celor care-i repetă numele. Începând cu sec. X, credinţa în Amida Buddha a sporit în 


Japonia, deoarece teoria mappo (cele din urmă zile ale credinţei) a prezis că în anul 1052 


omenirea va intra într-o eră a depravării, iar singura șansă de mântuire era devotiunea totală față 


de Amida Buddha. MA 


GO DETALII 


I AUREOLĂ AURITĂ 

O minunată aureolă strălucitoare 
îl înconjoară pe Amida Buddha: din 
loc în loc se află muzicanți sculptați, 
iar aureola se ridică precum 

o flacără deasupra lui Buddha. 
Aureola a fost sculptată în lemn, 
cu o finețe de filigran, apoi a fost 
acoperită cu foiţă de aur, creând 
un contrast cu robustetea 
personajului central. 


2 FATA LUI BUDDHA 
Trásáturile fetei lui Buddha 
sunt rafinat sculptate, pentru 
a conferi o impresie de netezime 
și de moliciune. Aurul acoperă 
întreaga statuie, Expresia 

lui Buddha este senină și 
contemplativă. Ochii sunt 
orientati în Jos, către privitor; 
statuile mai vechi priveau 

fix înainte. 


3 MÂINILE LUI BUDDHA 
Budistii doreau să atingă 
renașterea la diverse niveluri, 
iar aici palmele lui Amida sunt 
surprinse în gestul (mudra) 
renașterii în Paradisul Vestic, 

la cel mai înalt nivel posibil. 
Diferitele mudra ale lui Buddha 
transmit mesaje diferite, care pot 
fi identificate prin consultarea 
iconografiei budiste. 


FIINȚE DIVINE 


Micile figuri sculptate prinse pe pereții Sălii Phoenixului, 
52 la număr, reprezintă ființele celeste care, conform 
budistilor, îl însoțeau pe Amida Buddha când cobora din 
Paradisul Vestic pentru a culege sufletele credincioșilor, 
după ce aceștia mureau. Buddha transporta apoi sufletele 
în boboci de lotus către Tărâmul Pur sau regatul ceresc. 
Ca urmare, ființele celeste fac parte din reprezentarea 
Tărâmului Pur, în sala respectivă. 

Fiinţele celeste budiste, cunoscute în Japonia sub numele 
de tennin, sunt alcătuite din două grupuri. Primul grup sunt 
fecioarele zburătoare — frumuseți divine și dansatoare care 
provin din mitologia hindusă și care se numesc apsara în 
sanscrită. Însă creaturile din Sala Phoenixului, înfățișate pe 
nori zburători, sunt bosatsu sau 
bodhisattva, ființe iluminate care 
nu intră încă în Tărâmul 
Pur, pentru a ajuta la 
mântuirea celorlalți. Unele 
dintre personaje cântă la un 
instrument muzical (dreapta), 
altele dansează, tin în mâini 
obiecte specifice cultului budist 
ori sunt așezate si au mâinile 
împreunate în rugăciune. Figurile 
nu sunt din lemn masiv, ci au 
fost sculptate, apoi despicate, 
scobite si lipite la loc, 
pentru a li se reduce 
greutatea. 


ARTA BUDISTĂ 6l 


ARTA ROMANĂ 


lasificarea oricărei lucrări artistice ca fiind romană este foarte complexă din 


mai multe motive, printre care nu în ultimul rând amploarea și durata 


civilizaţiei romane din Antichitate. În decursul a | 000 de ani, din perioada 
Republicii (509—27 î.Hr.) și până în perioada imperială (27 î.Hr. — 476 d.Hr), teritoriile 
romane s-au întins de la Insulele Britanice, trecând prin vestul Europei, Grecia, porțiuni 
din Africa de Nord și din Orientul Apropiat și până la Marea Caspică. Arta romană a 


fost influențată de predecesoarele ei, arta etruscă și arta greacă, într-o asemenea 


măsură încât, până la sfârșitul sec. XVIII, nu se făceau mari deosebiri între arta greacă 


și cea romană. Această confuzie a fost întreținută, în parte, de obiceiul romanilor 


de a imita arta greacă (vezi p. 48), obicei care a mers până la efectuarea de copii după 


statuile grecești. Cu toate acestea, romanii au avut contribuitii originale în arhitectură, 


pictură, în mozaic și sculptură. 


Romanii sunt cunoscuți datorită inovatiilor din arhitectura laică și din cea religioasă. 


Arhitectii au combinat elemente etrusce și grecești cu originalitatea concepției 


specifice și au demonstrat o nouă întelegere pentru caracterul utilitar și grandoarea 


dimensiunilor de construcţie. Folosirea cimentului, considerat material economic și capabil 


Orasul-stat roman, 
condus de regi, este 
înlocuit de o nouă 
formá de guvernare, 


cunoscută ca republică. 


Teritoriul Romei, în 
continuă extindere, 
preia influențe culturale 
diverse, inclusiv pictura 
vaselor cu figuri roșii 
din Grecia și fierul și 
textilele din Arabia. 
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264 î.Hr. 


Izbucneste primul 
război punic; in 218 
î.Hr., izbucneste al 
doilea rázboi punic. 
Rázboaiele máresc 
teritoriul imperiului si 
sporesc flota romaná. 


c. 200 Ha. 


La Roma, cererea 
uriasá de sculpturi 
grecesti provoacá 

un aflux de copii 

din marmură si din 
bronz, dupá mulaje din 
ghips. 


La Pompeii sunt pictate 
în maniera stilului al 
doilea personaje in 
mărime naturală in 
Villa dei Misteri, 
folosindu-se roșu 
pompeian (vezi p. 64). 


c. 60-50 î.HR. | 44 î.HR. 


Asasinarea lui lulius 
Caesar pune capát 

unei lungi serii de 
războaie civile. Îi urmează 
Augustus, care preia 
controlul imperiului în 
anul 27 î.Hr. 


să ia diferite forme, și uriasele bolti și chei de boltă sunt dovezi ale acestei inventivitáti. 
Colosseumul din Roma (pagina alăturată), amfiteatrul care a găzduit întreceri 
spectaculoase, a devenit un simbol al orașului. Coloanele și elementele lui decorative fac 
trimitere in mod explicit la stilul antic grecesc; dar inátimea construcţiei (49 m) și 
ridicarea vastelor suprafețe ovale, destinate gradenelor (50 000 de oameni capacitate), 
sprijinite pe coridoare concentrice și acoperite de bolte în leagăn din ciment, sunt 
caracteristici importante ale arhitecturii romane. 

Cele mai grăitoare exemple de pictură romană sunt frescele de pe pereţii 
clădirilor din Pompeii și din Herculaneum, care au supraviețuit erupției vulcanului 
Vezuviu, din 79 d.Hr: În Natură moartă cu ouă si sturzi cântători (pagina alăturată, jos), 
din Villa luliei Felix din Pompeii, artistul a folosit jocul de umbre și lumini pentru a face 
ca obiectele să pară tridimensionale, De asemenea, pardoselile din numeroase case 
erau acoperite cu mozaicuri complicate. 

La Pompeii au fost identificate patru stiluri care demonstrează influenţa picturii 
si frescei grecești si etrusce, dar în același timp denotă și trăsături romane. În cadrul 
primului stil, numit și stilul constructiv (sec. II î.Hr), artiștii foloseau reliefuri în stuc 
pictat pentru a imita marmura colorată. Stilul al doilea (c. 80 — c. 20 î.Hr), cel 
arhitectural, utiliza pictarea unor elemente cum ar fi pervazuri și coloane, folosind 
efecte de lumini cu umbre pentru a crea un efect tridimensional. Peisajele erau 


realizate astfel încât să imite scena reală, așa cum se vedea aceasta prin fereastra 
aflată lângă panoul din lemn pictat. Figurile în:mărime naturală populau scenele 
teatrale, religioase sau mitologice, după cum se poate vedea pe pereţii din Villa dei 
Misteri (c. 60 — 50 î.Hr, vezi p. 64), în care ritualurile de iniţiere în cultul lui Dionysos, 
zeul vinului și al extazului, erau pictate în culori strălucitoare, precum roșul pompeian. 
Frescele realizate în stilul al treilea (c. 20 î.Hr. — 60 d.Hr.) accentuau imaginile liniare 
fantastice, bidimensionale și peisajele marine, cu ajutorul compoziției ornamentale. 
Stilul al patrulea (c. 60-79 d.Hr) a fost o combinaţie eclectică între stilurile al doilea 


și al treilea, în care formele solide ale stilului arhitectural au reapărut, iar peretele a 
fost împărțit pe diferite niveluri spaţiale, pentru a permite pictarea unor panorame 


| 
asupra unor peisaje îndepărtate. 
Deși artiștii romani copiau statuile grecești originale, ei puneau un mai mare 


accent pe detaliile realiste, inclusiv în ce privește carnatia, asa cum se poate vedea Ye LEO (170-90 ăi) 


Gravură din sec. XVIII reprezentând 
puțin evident în statuile împăraţilor, de exemplu în statuia lui Augustus de la Prima o secțiune transversală 


Porta (dreapta, sus), în care detaliile realiste erau deseori estompate și se adăugau 


în portretele bust din marmură ale personalităților romane. Acest aspect este mai 


N 


Statuia lui Augustus de la Prima Porta (20 î.Hr.) 
Autor necunoscut - marmură 


elemente simbolice pentru a idealiza personajul. Statuia ecvestră a lui Marcus 


Aurelius (164 — 166 d.Hr, vezi p. 66), care-l reprezintă pe împărat întinzându-și 


n UE MIS xm M le si Galeriile Vati lui, Vati 
braţul drept într-un gest demn, este un exemplu de portretistică imperială din acea k EI d QLU A Sa 


perioadá. Monumentele publice de mari dimensiuni reprezintá o altá caracteristicá S Nardoni a Qi icre fara 
distinctă a sculpturii romane: victoriile în războaie și beneficiile păcii erau redate și din Villa tuliei Felix, Pompeii (secolul | d.Hr.) 
glorificate în altare și arcuri de triumf care au devenit astfel instrumente eficiente Autor necunoscut - frescă 

de propagandă. BD Muzeul National de Arheologie, Napoli, Italia 


98-138 d.Hr. 


260-70 d.HR. 312 d.HR. 476 d.HR. 


Augustus transformă Roma atinge apogeul Traianus si Hadrianus În perioada imperială Împăratul roman Ultimul împărat al Imperiului 
Roma într-un oras puterii sub conducerea contribuie amândoi la târzie sunt populare Constantin trece la Roman de Apus, Romulus 
imperial, cu ajutorul tiranicului împärat „Epoca de aur“ a Romei, monumentele creștinism. Augustus, este detronat, 
scrierilor lui Titus Livius Nero, care se considera în timpul domniei lor funerare, inclusiv iar Roma intră în declin, 

și Virgiliu (poet) sia unor patron al artelor. construindu-se apeducte, stele si inscripții, pe măsură ce puterea 
sculpturi ca marele altar băi publice si Panteonul cum ar fi sarcofagul politicá revine tot mai mult 
Ara Pacis Augustae. (126 d.Hr)). de la Badminton. Constantinopolului. 


- ARTA ROMANĂ 63 


Villa dei Misteri c. 60-50 î.Hr. 
AUTOR NECUNOSCUT 


frescă (detaliu) 
162 cm H 
Pompeii, Italia 
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ceastă scenă deosebită face parte dintr-un ciclu de fresce deosebit de bine 
conservat, care a fost descoperit lângă Pompeii, în Italia, în ruinele unei 
luxoase vile romane — Villa dei Misteri — care a suferit doar stricăciuni minore 
în timpul erupției vulcanului Vezuviu, în anul 79 d.Hr. Fresca se află în partea din față 
a vilei, în cea mai bună cameră, numită triclinium (camera unde se lua masa). Schema 
coloristică include albastru și verde, iar folosirea acestor culori scumpe indică faptul 
că proprietarul vilei nu a făcut economie în ce privește materialele. 

Această frescă face parte dintr-o serie de tablouri care descriu ,,misterele" unui 
rit de iniţiere destinat exclusiv femeilor — probabil intrarea în rândul femeilor — 1n care 
initiata trebuie să treacă printr-o moarte și o renaștere simbolice, Ritualul se desfășoară 
în jurul lui Dionysos, zeul grec al vinului, agriculturii și extazului, iar preoteasa se află 
acolo pentru a o ajuta pe tânără să treacă prin procesul de iniţiere. 

Personajele sunt aranjate — fie în picioare, fie așezate pe diverse tipuri de piese 
de mobilier — pe un pervaz îngust pictat cu verde, care le scoate în evidenţă si 
contribuie la crearea senzatiei de scenă. Prezenţa pervazului identifică fresca drept 
parte din stilul al doilea roman. în care caracteristicile arhitecturale sunt redate 
astfel încât să pară tridimensionale. Personajele în mărime naturală sunt realizate 
megalografic, astfel încât să pară superioare oamenilor. Plasându-le pe fundalul unui 
perete roșu, printre coloane pictate, artistul creează iluzia că personajele se află în 
aceeași încăpere ca și privitorul. BD 


TROMPE L'CEIL 


Termenul franțuzesc trompe l'œil (iluzie optică) se referă 

la tehnica de a picta o imagine pe o suprafață bidimensională 
într-o manieră suficient de realistă încât să pară 
tridimensională. Stilul al doilea pompeian a inclus pictura 

in trompe l'œil, după cum se poate vedea în frescele din 
Sala Misterelor din Villa dei Misteri. În alte încăperi ale vilei, 
oaspeții din oraș puteau privi picturi în trompe l'œil foarte 
spectaculoase; pereții erau astfel decorați încât să pară 
impresionante perspective tridimensionale cu coloane 
corintice cu bolte si suprapuse pentru a crea iluzia de 
adâncime. În exemplul de față (dreapta), un arc delimitează 
cupola, sporind impresia de depărtare în spațiu. Interioarele 
caselor romane nu aveau ferestre si erau întunecate, iar 
decoratiunile pictate erau folosite pentru a face zonele de 
locuit luminoase si spatioase. Fundalurile erau pictate in 
culori vii, iar efectele de trompe l'œil erau folosite pentru a 
împărți pereții intunecati in zone mai mici, împodobite cu 
imagini care bucurau ochiul. 


O DETALII 


| PREOTEASĂ 

Femeia așezată, o preoteasă, 

are capul acoperit și poartă o 
ghirlandă de mirt. Mâna stângă 
descoperă o tavă; nu se știe ce 
contine aceasta, însă poate fi vorba 
de frunze de dafin, de un șarpe 
sau de petale. Mâna dreaptă se află 
deasupra unui vas în care se toarnă 
un lichid, Este posibil să se 
pregătească a se spăla pe mâini. 


2 SILENUS, SATIRUL ȘI NIMFA 
Din friză fac parte personaje 
mitologice. În centru, Silenus, 
însoțitorul si tutorele lui Dionysos, 
cântă din liră. La stânga sa, un satir 
cântă la nai, în timp ce o nimfă îi 
dă de mâncare unei capre, Aceștia 
simbolizează legătura cu natura a 
tinerei care trece prin ritualul de 
inițiere; muzica marchează trecerea 
fetei la o nouă stare de spirit. 


3 TÂNĂRĂ SPERIATĂ 

Tânăra privește spre stânga. 

Este speriată pentru că vede ce 

o așteaptă în următoarea scenă, 
în care este descris sanctuarul 
interior în care va avea loc 
coborârea ei în lumea de dincolo. 
Trupul îi este întors către dreapta, 
iar tânăra ţine strâns palla (șalul), 
ca și cum ar dori să scape de 
destinul ei. 


ARTA ROMANĂ 65 


Statuia ecvestrá 
a lui Marcus Aurelius 
164 î.Hr.—66 d.Hr. 

AUTOR NECUNOSCUT 


bronz 
35mH 
Muzeele Capitoliului, Roma, Italia 


«^» GHID 
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tatuia ecvestră din bronz patinat a împăratului roman Marcus Aurelius 


(121 — 180 d.Hr), mai mare decât mărimea naturală, este singura 
ecvestră completă păstrată din Anticihitate și singura care a fost 
expusă public în perioada medievală. Majoritatea statuilor de acest tip au fost 

topite și transformate în monede, basoreliefuri sau busturi, după ce Roma 
s-a convertit la creștinism. Astfel de imagini, care păreau a diviniza muritori 
obișnuiți, au fost considerate păgâne, profane și necurate. Totuși, statuia a 
scăpat de topire pentru că s-a crezut la acea vreme că personajul de pe cal 
îl reprezintă pe primul împărat creștin, Constantin | (c. 272-337 d.Hr). Abia 
în Evul Mediu a fost corect identificată, când capul statuii a fost comparat 
cu busturile lui Marcus Aurelius. În această statuie, Marcus Aurelius este 
înfățișat la apogeul puterii sale, ca un conducător militar victorios, care și-a 
condus cu succes armatele și i-a învins pe dușmani, dar și ca filosof stoic și 
autor al Meditatiilor, douăsprezece cărți care glorifică virtutile înțelepciunii, 
curajului, moderatiei și dreptăţii. La început, statuia se afla în Piața Capitoliului 
din Roma. Acum a fost mutată la Muzeele Capitoliului din Roma, pentru a 
împiedica degradarea ei din cauza vremii; în piața respectivă a fost ridicată o 
copie a statuii. BD 
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| CAPUL CĂLĂREȚULUI 
Caracterul realist al chipului lui 
Marcus Aurelius este sugestiv 
pentru rolul lui compasional, 
ca filosof stoic. Era cunoscut 
pentru preocuparea față 

de binele public și pentru 
eforturile sale de a umaniza 
legile penale. Faptul că 
împăratul nu poartă arme 
arată că este un om al păcii 


2 BARBA 

Stilul clasic al bărbii împăratului 
sugerează forță si virilitate. 
Mărimea bărbii statuilor 

era obținută parțial datorită 
utilizării unui burghiu rudimentar. 
Abia după domnia lui 
Hadrianus (117—138 d.Hr) 
romanii au început să poarte 
bărbi scurte, ca semn al 
maturității. 


3 MÂNA DREAPTĂ 

Gestul a fost interpretat în 
multe feluri. Poate fi considerat 
un semn de clementá față 

de un dușman rănit; un semn 
de recunoaștere si de 
binecuvântare a maselor de 
supuși; un salut adresat fiului său 
Commodus (care călărea lângă el) 
sau un semn al victoriei în fata 
tuturor dușmanilor, 


4 CAPUL CALULUI 
Aspectul maiestuos al calului 
oferă privitorului o imagine 
favorabilă a forței militare 

și a importanței împăratului. 
Formele rotunjite și solide 
ale calului transmit privitorului 
o senzație de admirație 

în ce privește prezența 
impunătoare și forța lui 
extraordinară. 


5 PICIORUL DIN FAȚĂ 
RIDICAT 

Unii istorici de artă sugerează 

că sub piciorul din faţă al 

calului, ridicat întrun gest care 

repetă poziția brațului cáláretului, 

s-ar fi aflat la început silueta 

unui barbar înghenuncheat. 

Dacă ar fi fost așa, gestul lui 

Marcus Aurelius ar fi putut fi 

unul de clementá față de victimă. 


„ridică brațul pentru a atrage 


A Copia statuii lui Marcus Aurelius din Piaţa Capitoliului, Roma. 
Planul original al lui Michelangelo pentru piață (1538) includea si 
pavajul înstelat, care a fost construit in 1940 


PUTEREA POLITICA A ARTEI 
În Roma antică exista o legătură strânsă între artă 
și politică. Conducătorii erau conştienţi de puterea 

pe care o avea arta în a promova public doctrina lor 
politică, dar și sărbătorirea izbânzilor lor, atât pe 
câmpul de luptă, cát și în vreme de pace. Monumentele 
publice, basoreliefurile comemorative si ornamentale ` 
erau reproduse în obiectele de uz cotidian și pe 
monedele care circulau în tot Imperiul Roman și aveau 
rolul de a promova imaginea împăratului. Aceste — 
elemente au fost ridicate mai târziu la rangul de obiecte 
artistice. Deseori, inscripțiile prezentau nu numai filiatia 
împăratului, ci și cele mai recente victorii militare sau o 
perioadă îndelungată de pace și prosperitate, respectând 
astfel preocuparea romanilor pentru evenimentele 
contemporane. În timpul imperiului, împărații sau membrii 
familiei imperiale erau infátisati în atitudini impunătoare, 
de exemplu în fruntea armatelor sau oferind hrană 
săracilor. Un subiect popular în arta romană a fost acela 
al împăratului adresându-se mulțimilor, un motiv numit 
adlocutio, în care postura impunătoare. 
a împăratului sporea importanța 
mesajului. O monedă (dreapta) 
îl arată pe împăratul Hadrianus 
(117-138 d.Hr.) oprit în fata 
soldaților britanici. Acesta 


atenția asupra faptului că ` 
urmează să vorbească. 
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ARTA VEST-AFRICANA - 
EVUL MEDIU 


I Fragment dintr-un altorelief de mai mari ea mai veche traditie sculpturalá din Africa subsaharianá este reprezentatá 
dimensiuni, cultura Nok,Africa de cultura Nok (500 î.Hr. — 200 d.Hr). Obiectele de ceramică reprezintă 
(500 47-200 d.Hr) predominant siluete de oameni reduse uneori la aproape 75 la sutá din 
Autor necunoscut : teracotá 


dimensiunile reale, cu caracteristici bine definite, cu coafuri si podoabe complicate. 


Sorani Astfel de exemple au fost găsite în multe situri pe o suprafată apreciabilă (480 km x 


M ] i Branly, Paris, Frant: : că i " r 3 " 
Yes o da 160 km). Satul Nok, unde a fost descoperitá pentru prima oará aceastá culturá, se aflá 


2 Capul unui oni (rege) din Ife, Nigeria pe versantul sudic al platoului Jos, în Nigeria de astăzi. De asemenea, cultura Nok a lăsat 


(13001309) vestigii de obiecte prelucrate din metal în sudul Saharei. Structura si datarea cuptoarelor 
Autor necunoscut - alamă z ; à : ; k 

Sa pentru topirea fierului care au fost descoperite la Taruga sugereazá Cartagina, ca sursa 
Bilisi Museum Iona Marea Britanie probabilá a acestei tehnologii care ar fi ajuns in sud prin rutele comerciale timpurii ce 


traversau Sahara. 
3 Suport pentru un vas de ceremonie 


ens , Nu se cunoaște scopul lucrărilor artistice Nok, nici cine erau meșteșugarii, desi 
înfățișând o dansatoare, din Igbo-Ukwu, 


Nigeria (c. 900 d.Hr.) se consideră că era vorba de femei. Exemplul de mai sus face parte în mod sigur 
AGE ae eset roz dintr-un relief de dimensiuni mai mari,al cărui amplasament este însă necunoscut. 
Muzeul Naţional din Lagos, Nigeria In Africa subsahariană nu a existat o „epocă a bronzului“. Cuprul, bronzul și alama 


c. 900 d.Ha. c. 1200 d.HR. 


c. 500 i.Hn. 
Este creatá cea mai Sunt întemeiate mai multe  Cuptoarele pentru În sud-vestul Nigeriei, in Aliajul si turnarea în Sunt întemeiate cele 
veche sculptură atribuită așezări pe zonele înalte topirea fierului de la pădurile de la Ife, sunt bronz devin o tradiție în mai vechi aşezări din 
culturii Nok — o cultură din delta Nigerului, care Taruga demonstrează întemeiate cele mai Igbo-Ukwu, după cum Edo, cunoscut străinilor 
de tranziție între vor deveni mai târziu existența unei vechi aşezări agricole. se vede în obiectele de ca Ubini (greşit transcris 
Epoca Pietrei şi Epoca orașul antic Djenne, tehnologii complete de manufactură frumos Benin). 
Fierului — în centrul din Mali. prelucrare a fierului în lucrate găsite în 
Nigeriei de astăzi. cadrul culturii Nok. mormântul unei căpetenii. 
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au apárut dupá fier, cu scopuri pur decorative si sculpturale; deseori se foloseste 
tehnica de turnare în ceară pierdută. Cuprul si cositorul erau prelucrate folosind 
tehnicile topirii fierului. Zincul este un metal greu de prelucrat, iar în Africa 
preindustrială apare numai în forme gata prelucrate, ca alamă, un aliaj despre care se 
știe că a fost folosit în comerț la sud, pe teritoriul Saharei. Cele mai vechi exemple 
de obiecte din cupru și bronz au fost găsite în situl arheologic de la lgbo-Ukwu, 

pe cursul inferior al fluviului Niger (sec. IX — X d.Hr), unde a fost descoperită 
camera mortuară a unui bărbat cu rang de căpetenie. Acesta era îmbrăcat întrun 


veșmânt lucrat din materiale locale, cu podoabe din foiţă de cupru, din bronz și 

cu mărgele din sticlă, precum și fildeș și bucăţi din lemn sculptate, și obiecte din 
bronz. În apropiere au fost descoperite o mulțime de vase turnate în bronz, cu 
scop necunoscut, Obiectele din bronz, ca suportul cilindric (dreapta, jos), sunt 
caracterizate de ornamente delicate și abundente. Sunt înfățișate siluete masculine 
și feminine, dar și insecte, aproape necunoscute în arta africană. Obiectele de la 
lgbo-Ukwu reprezintă o dezvoltare locală a tehnicii aliajului și a turnárii în bronz, 
independentă de alte situri, 

La vest de cursul inferior al fluviului Niger, orașul Ife a cunoscut o perioadă de 
înflorire între sec, XI și XV d.Hr, bogăţia lui derivând poziţia privilegiată pe rutele 
comerciale care traversau Sahara, prin Mali. Arta din Ife a început cu sculpturi 
schematice în piatră, făcute de vânători; ulterior, dezvoltarea agriculturii a fost însoțită 
de evoluția olăritului și de confecționarea de mărgele din sticlă. Sculpturile din Ife sunt 
dominate de personaje umane, uneori în dimensiune naturală, multe dintre ele fiind 
caracterizate de un naturalism nemaiîntâlnit. Unele sculpturi au fost descoperite în 
apropierea unor platforme semicirculare, în curțile interioare ale caselor, sugerând 
un ritual sau un loc comemorativ, ipoteză susținută de faptul că unele dintre sculpturile 
în ceramică se găsesc în dumbrăvi sacre din pădurea care înconjoară orașul. În sfârșit, se 
pare că eroii cuceritori au adus cu ei o tehnologie de turnare de origine nord-africană. 
În realizarea obiectelor artistice de la Ife a fost adoptată această nouă tehnică, apărând 
astfel o serie de personaje turnate în alamă și cupru si câteva capete în mărime 
naturală care este posibil să fi fost montate pe cadre din lemn, iar întregul ansamblu 
să fi fost îmbrăcat în veşminte ceremoniale, în ceremoniile sacre. Unele dintre acestea 
erau probabil obiecte turnate, cu coroane confecționate din mărgele de carneol, cum 
ar fi capul din alamă prezentat (dreapta, sus). 

Bogăția din Ife a fost eclipsată apoi de ascensiunea altor state din regiune, in special 
de Edo, cunoscut și sub numele de orașul Benin, la sud-est. După ce portughezii au 
deschis ruta de navigaţie în jurul Africii, către India și mai departe, Edo a avut acces 
la noul comerț cu Europa în ascensiune, de-a lungul coastei continentale. Negustorii 
portughezi au ajuns pentru prima oară în Edo în 1485, iar aici au găsit un puternic 
stat, cu obiceiuri artistice bine stabilite, Portughezii au adus cu ei-mari cantități de 
brățări din alamă, pentru a le schimba cu produse locale, ceea ce a dus la dezvoltarea 
mestesugurilor în Benin si mai ales la apariția plăcilor comemorative turnate în alamă 
(vezi p. 70). JP 


c. 1300 d.Ha. 


1324 d.Ha. c. 1400 d.Ha. 1472 d.Ha. 


Ín orasul Benin apare 
procedeul turnării 
aliajului din cupru. 


În orașul Ife se cunoaște 
procedeul de turnare 
a alamei. 


Mansa Musa, împăratul 
din Mali, cheltuie atât 
de mult aur în Egipt, în 
pelerinajul său către 
Mecca, încât reușește 
să devalorizeze moneda 


Negustorii portughezi 
iau contact indirect cu 
orașul Edo (Benin). 


țării sale. 


c. 1440-1470 d.Ha. 


Oba Ewuare cel Mare 
(d.c. 1440-1473) 
întemeiază structura 
politică a actualului Edo 
și introduce produsele 
portugheze 

în ceremonialul regal. 


c. 1500 d.Ha. 


Obo (regele) Beninului 
începe să comande 
plăci comemorative 
turnate în alamă (vezi 
p. 70) pentru palatul 
regal din Benin, capitala 
regatului Edo. 
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Placa din Benin c. 1500 
AUTOR NECUNOSCUT 


alamă 

55 x 39 cm 

Muzeul de Etnologie. Muzeul de Stat din Berlin, 
Berlin, Germania 
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4 GHID 


osirea portughezilor în vestul Africii, în jurul anului 1460, a marcat începutul unei perioade 

de cooperare cu oba (regele) regatului Edo din sud-vestul Nigeriei. Portughezii au adus 

mari cantități de brățări din alamă și cupru, mărgele de coral și pânzeturi roșii. Tehnica 
turnării în ceară pierdută devenise deja o tradiție pe cursul inferior al Nigerului, iar artizanii trebuie 
să fi fost foarte încântați de noile rezerve de alamă. Deși nu există dovezi directe privind soarta 
acestor brățări, s-a înregistrat o uriașă dezvoltare a mestesugului turnării în alamă și apariția 
unei noi forme: placa dreptunghiulară. În perioada 1500 — 1700, au fost turnate câteva sute 
de astfel de plăci, exclusiv pentru palatul regal din Benin. Soldaţii portughezi î însoțeau pe rege 
în campaniile sale, iar pe plăcile care redau bătălii, ceremonii de la curte și alte evenimente apar 
deseori portughezi. 

Datând din c. 1500, aceasta este una dintre primele plăci turnate. Întăţișează un grup de 

soldati portughezi în pădure, încercând să prindă leoparzi pentru menajeria regală. Scena este 


redată ca si cum ar fi privită de sus, iar toate personajele sunt în mișcare. Este turnată în relief 
plat, iar compoziția pare a fi un experiment, ca și cum artistul ar fi încercat să interpreteze forma 
bidimensională nefamiliară a unei ilustrații, în tradiţia tridimensională a lucrărilor artistice din Benin. 
Reprezentarea vegetației a fost ceva neobișnuit în arta africană până în sec. XX, iar artistul este 
posibil să fi văzut planse botanice din cărţi provenite din Europa. JP 
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| LEOPARD 

Compoziţia este dominată 

de doi leoparzi foarte 
ornamentati-si disproporționat 
de mari. Realizarea acestora 


2 SOLDAT 

Toţi soldaţii portughezi sunt 
redati cu trupurile orientate 
spre înainte și capetele 

din profil. Picioarele lor 

din profil era mai accesibilă în par să se Îngusteze spre 
relieful plat, deși sculptorul 

a reușit să prezinte foarte 
amănunțit elementele care ies 


vârf, această perspectivă 
subliniind impresia că ar 
fi priviți de sus. Soldații 
par mici în comparaţie cu 
prada lor, 


în evidență față de imaginea 


principală, cum ar fi urechile. 


EVOLUȚIA MODELELOR 
PENTRU PLĂCILE MEMORIALE 


Regii (oba) din Benin au exercitat un control puternic asupra 
tuturor aspectelor vieții din regat, iar toți au comandat sute de plăci 
comemorative; în muzeele din toată lumea se păstrează peste 900 de 
astfel de plăci. Cele mai vechi erau realizate în relief plat (pagina 
alăturată), însă elementele sculptate de pe plăcile mai târzii sunt 
mult mai proeminente. La începutul sec. XVII, ele erau executate 
aproape în relief plat. Personajele au devenit mai sculpturale, fără 

a fi surprinse în mișcare și uitându-se fix către privitor (dreapta). 
De obicei, reprezentarea tinea cont de perspectiva socială, ceea 

ce înseamnă că personalitățile sunt de dimensiuni mai mari decât 
oamenii obișnuiți. În acest exemplu, datând din c. 1600, un preot de 
la curte este înfățișat decapitând un animal, înainte de a-l sacrifica 
în cinstea strămoșilor regali. Cinci ajutoare tin animalul nemișcat, 
iar preotul îi taie gâtul. Cei doi asistenți din stânga jos par a sta 
sub animalul pe care-l susțin, poziționarea ciudată fiind dictată de 
intenția sculptorului de a prezenta egal personajele față de privitor; 
altminteri, cele două personaje ar fi trebuit să stea cu spatele. 
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ARTA BIZANTINA 


^^ 
| Domul Sfânta Sofia, văzut din n anul 330 d.Hr., împăratul Constantin | (c. 272-337 d.Hr.) a mutat capitala 
interior Imperiului Roman de la Roma la Constantinopol, aflat pe locul anticului oraș 
27ST d grecesc Byzantium. Aceastá mutare va avea consecinte importante asupra 
555 mH 


universului artistic și arhitectural, Aflat întrun punct strategic, în strâmtoarea 
Bosfor, între Marea Neagră și Marea Marmara, Constantinopol avea să devină 


Istanbul, Turcia 


2 Curtea împăratului Iustinian (548 d.Hr.) o etapă a rutelor comerciale care legau Europa de Orient. Orașul a fost un 
Autor necunoscut - mozaic centru artistic și cultural roman înfloritor, până când a fost cucerit de armatele 
Bazilica San Vitale, Ravenna, Italia otomane, în anul 1453. Arta bizantină a înflorit timp de mai bine de un mileniu 


și s-a distins printr-un amestec de artă clasică greacă (vezi p. 48) și artă romană 
(vezi p. 62), cu o tendinţă orientală spre alegorie și o predominantá tot mai mare 
a motivelor creștine, | 

Principiile estetice ale artei bizantine au evoluat constant în acea perioadă, 
începând cu epoca de aur a artei bizantine timpurii, care a durat de la întemeierea 
noii capitale și până în anii 700 d.Hr. După perioada iconoclastă (în care au fost 
distruse icoanele), din anii 726-843 d.Hr, perioada de mijloc a durat din 843 d.Hr. 
până în 1261, urmată de perioada finală de înflorire, cunoscută sub numele de 
perioada bizantină târzie, care a durat până la căderea Constantinopolului, în 1453. 
Reprezentarea realistă a formelor clasice a fost înlocuită de o artă decorativă mai 
abstractă, în care culorile strălucitoare și simbolismul evocator au fost folosite pentru 
a crea o atmosferă mistică, propice asimilării dogmei ortodoxe. În arhitectură, 
forma sublimă a domului a împodobit numeroasele biserici construite pentru a 
marca răspândirea creștinătății în imperiu. Mesteri anonimi au creat mozaicuri, 
fresce, picturi, icoane și sculpturi cu caracter religios, pentru a împodobi bisericile 
și mănăstirile cu scene din viaţa și învățăturile lui Hristos. 


330 402 532 | c.545 | 692 726 | 
| 

Împăratul roman După Milano, Ravenna Împăratul Iustinian | Mestesugarii creează un lustinian |l poruncește Împăratul Leon III 
Constantin | își devine capitala Imperiului (d. 527 — 565) începe să tron din fildeș pentru ca pe monedele provoacă controverse când 
mută reședința la Roman. În anul 410,Roma construiască Sf. Sofia, cea Maximian, arhiepiscopul din aur să fie gravat poruncește îndepărtarea 
Constantinopol. este jefuită de vizigoți. mai mare catedrală din de Ravenna; este una chipul lui lisus Hristos. unei icoane celebre de pe 
Orașul devine capitala lume până în 1520. dintre cele mai frumoase una dintre porţile palatului 
Imperiului Roman sculpturi din perioada imperial din Constantinopol. 
în anul 359. bizantină timpurie. 
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Pentru bizantini, împăratul era trimisul lui Dumnezeu pe pământ. Superbul mozaic 
din bazilica San Vitale din Ravenna (dedesubt) a fost comandat de împăratul lustinian 


| după ce armata sa a eliberat orașul italian de sub stăpânirea vizigoților, în 547 d.Hr. 


Impáratul este înfățișat în centrul mozaicului, aura sa proclamându-i caracterul divin; în 


mână tine un taler din aur; folosit la împărțirea anafurei, în timp ce oficiază slujba divină, 


înconjurat de reprezentanţi ai clerului și ai armatei. Punând laolaltă Biserica, statul și 


poporul, mozaicul a fost un puternic instrument de propagandă pentru împărat, în 


încercarea de a-i câștiga pe supuși de partea sa. 
Un deceniu mai târziu, împăratul va sfinţi biserica Sf. Sofia (pagina alăturată) din 


Constantinopol, a cărei construcție a durat doar cinci ani. Una dintre cele mai mari 


catedrale construite vreodată, chiar și numai datorită dimensiunii, această construcţie 


era o uluitoare piesă de rezistenţă în capitala lui Iustinian. Cu toate acestea, în 


termeni arhitecturali, scopul declarat al catedralei era să inspire credinciosului un 


sentiment de apropiere fată de Dumnezeu. Nimic nu juca un mai mare rol, în acest 


sens, decât experiența de a te afla în interiorul spaţiului imens al catedralei și a privi 


în sus, înspre uriașul dom central. Ca arhitecţi, lustinian a ales doi greci cu renume, 
fizicianul Isidor din Milet și matematicianul Anthemios din Tralles (c. 474-c. 534). 


843 


Distrugerile provocate 
de perioada iconoclastă 
se încheie, iar icoanele 
sunt reintroduse în 
cultura ortodoxă. 
Începe perioada de 
mijloc a artei bizantine. 


950 


Pe măsură ce devine mai 
bună starea Imperiului 
Bizantin, se dezvoltă 
patronajul artelor. Se 
construiesc biserici noi, ca 
Hosios Loukas din Stiris, 
Grecia. 


1143 


Mozaicarii bizantini 
din Constantinopol 
decorează biserici 
în Regatul Siciliei, în 
special la Palermo 
și Cefalu. 


1261 


Împăratul Mihail 
Paleologul recâștigă orașul 
Constantinopol (jefuit în 
1204 de cruciați). Domnia 
lui (1259-1282) este 
martora unei ultime epoci 
de aur a artei bizantine. 


| 1410 


Pictorul rus Andrei 
Rubliov creează 
cunoscuta icoană 
numită Sfânta Treime 
(vezi p. 80). 


| 1453 


Constantinopolul este 
cucerit de turci pe 29 
mai, după un asediu care 
a durat șapte săptămâni. 
Cuceritorii redenumesc 
orașul Istanbul. 
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3 Tripticul din Borradaile (sec. X), exterior 
Autor necunoscut - fildes 
27 x 15,5 cm 
British Museum, Londra, Marea Britanie 


4 Tripticul din Borradaile, interior 


5 |coana Sf. Nicolae 
(sfársitul sec. XIII — inceputul sec. XIV) 
Autor necunoscut - tempera pe lemn 
108 x 79,5 cm 
Muzeul de Stat Ermitaj, 
Sankt-Petersburg, Rusia 


6 Fecioara Sfintei Treimi (Maestă) 
(c. 1280-1285) 
Giovanni Cimabue - tempera pe lemn 
385 x 223 cm 
Galeria Uffizi, Florenţa, Italia 
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Pentru aceștia provocarea era, din punct de vedere constructiv, susținerea unui uriaș 
dom emisferic pe o bază pătrată. În acest scop, au fost construite patru coloane 
masive, câte una în fiecare colt al pătratului. Deasupra se ridicau patru arce. Spațiile 
dintre ele au fost umplute cu zidărie, rezultând niște triunghiuri cu laturi curbe, 
numite pandantive, care împreună cu partea de sus a arcelor formau o bază solidă 
pentru dom. Cu lumina pătrunzând prin cele patruzeci de ferestre de la parter, 
domul pare să plutească deasupra navei. În centrul lui se afla o imagine austeră al 
lui lisus Pantocrator, „Atotputernicul', stăpânul lumii materiale si a celei spirituale. 
Deși aproape toate frescele și mozaicurile originale din Sf. Sofia (azi Hagia Sofia) au 
dispărut, s-au păstrat câteva reprezentări deosebite ale lui lisus Pantocrator în alte 
biserici și mănăstiri, cum ar fi bazilica Monreale din Sicilia (1180 — 1190; vezi p. 78). 
În catedrală, pilonii din marmură, mozaicurile bogat ornamentate și strălucitoare și 
tapiseriile prezentau o viziune a raiului. 

Folosirea atentă a culorii este o caracteristică foarte importantă a artei 
bizantine. În mozaicul din cupola altarului de la Capella di San Zeno din Roma este 
înfățișat lisus tânăr, făcând un gest de binecuvântare. Măreţia lui Hristos este indicată 
prin culoarea roșie, culoarea veșmintelor imperiale (făcând legătura între Hristos și 
împărat), iar albastrul reprezintă cerul și raiul. De asemenea, bizantinii alegeau culorile 
si după capacitatea acestora de a reflecta lumina. În bisericile bizantine, lumina care 
intra prin ferestrele aflate la înălțime era directionatá către mozaicurile din sticlă si 
dalele din ceramică colorate și aurite, foarte strălucitoare. Mozaicurile acopereau 
pereții și pardoseala, captând și răspândind în incintă fluxul de lumină și dându-i 
privitorului un sentiment mistic și înălțător. Mai ales plăcile de mozaic din aur erau 
menite să lumineze imaginile „din interior" și să creeze anumite iluzii optice; de 
exemplu, personajele sfinte din mozaicurile cupolei par să se desprindă de fundalul 
aurit și să se apropie de privitor. 

În sfera spirituală a artei bizantine exista si un puternic simt al ordinii, ceea ce 
reprezenta o caracteristică foarte importantă pentru supraviețuirea Imperiului Bizantin. 
Matematica, teoria numerelor și geometria pură erau considerate cele mai importante 
științe, iar majoritatea artiștilor aveau cunoștințe practice de geometrie și aritmetică. 
Tripticul din Borradaile (deasupra) reprezintă un model de simetrie matematică. 
Confectionat din fildeș, tripticul îl înfățișează pe Hristos pe cruce; doi îngeri veghează 


asupra lui — unul în stânga si unul în dreapta capului lui lisus, iar cei doi arhangheli, 
Mihail și Gavriil, sunt prezenți în vârful panourilor laterale; Fecioara Maria și Sfântul 
loan Botezătorul se află de-o parte și de alta a crucii, iar patru perechi de sfinți 
echilibrează panourile laterale. Această armonie precisă se credea că împacă și 
reunește tensiunile din doctrina creștină, cum ar fi cele cu privire la Sfânta Treime. 
Simetria și armonia aduceau pacea în sufletul chinuit, iar matematica îi oferea artei 
o formă raţională, inteligibilă, astfel încât operele însele erau o reprezentare vizibilă, 
tangibilă și accesibilă a spiritului. 

Noţiunile bizantine despre frumuseţe dădeau dovadă de un puternic simt 
al ierarhiei. Imaginea lui Hristos, cu chipul din ce în ce mai acoperit de barbă 
și mai matur, privind direct către credincioși, era întotdeauna punctul central. 
Alte personaje erau reprezentate fie lângă Hristos, fie dedesubtul acestuia, 
în funcţie de rang, marcând raportul dintre „cel ales" si restul celor multi. 
Bidimensionalitatea imaginii și alinierea personajelor subliniază caracterul de 
neschimbat al acestor relaţii. 

Ideea de ierarhie este foarte bine redată în icoana de la sfârșitul sec. XII, 

Icoana scării raiului (vezi p. 76), de la mănăstirea Sf. Ecaterina din Sinai, Egipt. 
Cuvântul „icoană" provine din grecescul eikon, care înseamnă „imagine“. 

În teologia bizantină, scopul icoanelor era acela de a crea o legătură între uman 
și divin, permițându-i privitorului să comunice direct cu personajele sacre din icoane. 
Icoanele bizantine își au originea în acheiropoieta, imagini create „nu de mâna 
omului", ci prin intervenție divină. La începuturi. termenul făcea referire la 

chipul lui Hristos păstrat pe o pânză, care a devenit prototipul tuturor icoanelor 
următoare. Icoanele „făcătoare de minuni" erau foarte pretuite în Bizanţ 

și erau folosite în timpul slujbelor. Icoanele create de meșteșugari in multe regiuni 
din estul Europei erau din lemn și îi reprezentau pe Hristos, pe Fecioara Maria 
sau pe un alt sfânt. Icoana Sf. Nicolae (dreapta, sus) este o operă a Şcolii de la 
Novgorod (Rusia), din sec. XII. Această scoală a continuat tradiţia bizantină, 

însă a introdus culori mai deschise și forme mai plate. Se cunosc, de asemenea, și 
icoane confecționate din alte materiale în afară de lemnul pictat, cum ar fi fildeș, 
marmură, metal, mozaic sau pânză. 

Fildeșul era unul dintre cele mai căutate materiale prețioase si era adus în 
Imperiul Bizantin din estul Africii, prin Egipt. A început să fie folosit pentru 
obiectele de pret confecționate pentru uz liturgic și laic, cum ar fi icoanele, 
pixidele (cutii cu capac, sculptate cu scene din mitologia păgână sau din imageria 
creștină), dipticuri consulare (două plăci din fildeș îmbinate, folosite pentru 
a anunţa nominalizarea unei persoane la rangul de consul) și racle. Astfel de 
obiecte sculptate cu măiestrie, cum ar fi fildeșul Barberini din sec.VI d.Hr., aflat 
acum la Muzeul Luvru din Paris, erau obiecte de pret care imbinau temele 
religioase cu cele imperiale. 

În ultima perioadă a artei bizantine, pictori precum Giovanni Cimabue 
(c. 1240-1302) au abandonat convențiile consacrate și au îmbrățișat un 
naturalism care avea să continue în lucrările celebrului său succesor, Giotto (c. 
1270-1337). În icoanele lui Cimabue, de exemplu Fecioara Sfintei Treimi (Maestà) 
(dreapta, jos), personajele au expresii mai blânde și fac gesturi mai naturale decât 
predecesorii lor din alte lucrări asemănătoare. Ortodoxia a 
dat un imbold creării de icoane în Grecia și în alte locuri, Grecul Theofan 
(c. 1340-1410) și fostul său discipol, Andrei Rubliov (c. 1360-1430), fiind cei mai 
reprezentativi creatori de icoane care respectau tradiția bizantină. După căderea 


Constantinopolului, în 1453, Rusia a ajuns continuatoarea civilizaţiei bizantine. În 
arta rusă, figurile au devenit subțiri și alungite, iar conţinutul imaginilor a căpătat 
o mai mare încărcătură emoțională. Icoanele rusești reprezintă o reamintire a 
faptului că arta bizantină a fost un puternic aliat al doctrinei și al obiceiurilor 
creștine, iar istoria și moștenirea acesteia sunt indisolubil legate de evoluția 
creștinismului. BD 
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Icoana scării raiului sfârșitul sec. 
AUTOR NECUNOSCUT 


tempera și foiţă de aur pe lemn 
4| x 29,5 cm 
Mănăstirea Sf. Ecaterina, Sinai, Egipt 
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4 GHID 


ceastá icoană bizantină, folosită probabil pentru meditaţie, ilustrează un tratat scris 
de Sfântul loan din Sinai, un călugăr creștin și ulterior abate al mănăstirii Sf. Ecaterina 
de pe muntele Sinai, din Egipt. Numit Scara dumnezeiescului urcuș și scris în prima 
jumătate a sec. VII, tratatul a fost inspirat de povestea visului lui lacov, asa cum este el 
descris în Geneza, în care lacov a văzut o scară, de la pământ la cer, pe care îngerii se urcau 
și coborau. În acest ghid spiritual de referinţă, Sfântul loan din Sinai (numit si loan Scărarul) 
descrie în detaliu cele 30 de stadii ale dezvoltării spirituale care duc către mântuire. 
Icoana scării raiului reprezintă o redare a metaforei centrale a textului lui loan Scărarul, 
iar scara cu 30 de trepte corespunde celor 30 de stadii de dezvoltare spirituală pe care 
el le-a detaliat. Din punct de vedere vizual, scara creează o linie diagonală de la stânga 
la dreapta icoanei, impártind-o în două părți egale. Privind în susul si în josul scării, pe măsură 
ce călugării se ridică spre cer, condusi de Sf. loan, privitorul contemplă imagini din 


rai si din iad, aspecte ale mântuirii și ale condamnării vesnice, dar si ale virtuţilor si păcatelor: 
Călugării își doresc să ajungă la Hristos, care îi asteaptă cu un gest de bun venit, în capul 
scării, comportându-se ca un ghid pentru cei care termină cu bine urcusul. Cu toate acestea, 
intrarea în împărăţia lui Dumnezeu nu este un lucru cert: în timpul urcușului, diavolii 

îi ademenesc pe cei care se clatină în credinţă si îi duc în iad, BD 


O DETALII 


| ÎNCURAJARE DIVINĂ 4 MESAGERII LUI LUCIFER 


În coltul din stânga sus, unde Nouă diavoli inaripati, plutind 
prin aer, trag cu săgeți și îi 


străpung cu lancea pe călugări 


fundalul din aur este cel mai 

strălucitor; un grup de îngeri 

cu aureole repetă, ca un ecou, nehotáráti, atrăgându-i în iad. 
gestul de rugăciune al călugărilor Aceasta este o amintire 
aflaţi pe scară. Zámbetele lor a sorții teribile care-i așteaptă 
binevoitoare aruncă lumină și pe cei ce își abandonează 
căldură peste scenă și este clar credința sau nu ajung să-și 


că se roagă pentru reușita însușească virtuțile subliniate 


călugărilor credincioși de loan Scărarul în tratatul său, 


2 CONDUCĂTORI 5 AȘTEPTÂNDU-ȘI RÂNDUL 


Silueta în negru din partea În coltul opus faţă de îngeri, 


superioară a scării este loan din dreapta jos, adunarea 


Scărarul, autorul tratatului călugărilor îi urmărește pe cei 


Scara dumnezeiescului urcus; este aflaţi pe scară. Mâinile 
urmat pe scară de episcopul 
Antonios. Ambii și-au încheiat 


cu bine aventura spirituală și sunt 


lor sugerează binecuvântarea 
și ruga, urându-le noroc celor 
care se află în urcuș, în timp 


menit! să-i încurajeze pe cei ce ei înșiși se pregătesc să urce 


care îi urmează, la propriu și 
la figurat. 


3 SALUT DIVIN 


Hristos îi salută pe călugării 
credincioși, pe măsură ce aceștia 
se apropie de poarta raiului. 
Vesmántul sáu, ca și veșmintele 
îngerilor, este redat în culori 
strălucitoare, în contrast cu 
nuanțele sumbre ale veșmintelor 
lumești purtate de călugări și 

cu negrul creaturilor diavolesti 
care fac prăpăd dedesubt. 


pe scară. 


6 POARTA IADULUI 


Călugării care se lasă 
ademeniti și devin astfel 
vulnerabili în fata siluetelor 
negre sunt aruncaţi în iad. 

Nu se știe care va fi soarta lor, 
iar credincioșilor li se lasă astfel 
libertatea să se înfricoșeze si 
să-și imagineze singuri cum 

ar putea fi pedepsiți dacă 
ajung în iad. 
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Hristos Pantocrator 1180-1190 
AUTOR NECUNOSCUT 


mozaic 

7x13 m 

(chipul lui Hristos, absida centrală) 
Bazilica Monreale, Sicilia, Italia 


«€» GHID 


78 PREISTORIE — SECOLUL XV 


cest mozaic impunător, datând din perioada bizantină de mijloc, se află 

în absida centrală, deasupra altarului principal al bazilicii Monreale din Sicilia. 

Personajul dominant este Hristos Pantocrator, „Atotputernicul“. Gestul sáu 
larg, care urmează forma absidei, îmbrățișează privitorul și deschide spaţiul de dedesubt, 
fiind o trimitere la mărinimia lui lisus. Poziţia lui Hristos, în calitate de conducător 
spiritual suprem și de judecător al cerului și al pământului este subliniată de aureola 
ortodoxă tradițională, crucea centrală simbolizând patimile Mântuitorului. Așa cum 
se obisnuia în decoraţiunile bisericilor bizantine, arta și arhitectura creează un mediu 
armonios și pașnic pentru meditaţie. 

Un indiciu al influenţei crescânde a artei și culturii bizantine este faptul că 
regele normand al Siciliei, William (a domnit între | 154 și 1189), care a întemeiat 
catedrala în |174,a decorat bazilica italiană cu 130 de scene în mozaic din Vechiul 
și Noul Testament, toate respectând estetica și tehnicile bizantine tradiționale. În 
conformitate cu respectul bizantinilor pentru simetrie și ierarhie, pe peretele 
absidei, imediat sub imaginea lui Hristos Pantocrator, se află imaginea Fecioarei 
Maria cu Pruncul în brațe; la dreapta sa, Arhanghelul Gavriil, iar la stânga, Arhanghelul 
Mihail; lângă fiecare arhanghel se află șase apostoli; fereastra de dedesubt este 
flancată de paisprezece sfinți, câte șapte de fiecare parte. BD 


O DETALII 


| HRISTOGRAMĂ 

Împărțită în două, la stânga și la 
dreapta capului lui lisus se află 
hristograma sau monograma 
„ICXC". un acronim în ortodoxia 
răsăriteană al cuvintelor grecești 
care înseamnă „lisus Hristos", 
Bara de deasupra ,IC" și „XC" 
este un titlo, vechi simbol chirilic 
utilizat aici pentru a indica faptul 
că „ICXC" este un nume sacru, 


2 CHIPUL AUTORITĂȚII 
Descrierea lui Hristos cu o 
expresie autoritară sau cu una 
melancolică este caracteristică 
pentru imaginile cu Hristos 
Pantocrator, Orientarea frontală a 
feței este un indiciu al caracterului 
accesibil al lui Hristos în raport 
cu privitorul și al disponibilitátii 
de a intra în dialog cu el. Cu 

toate acestea, ochii Mântuitorului 
nu privesc către credincioși, 


ci către rai — credinciosului 

i se reamintește că privirea 
Atotputernicului, în ciuda faptului 
că le cuprinde pe toate, este aceea 
a unei ființe spirituale superioare. 


3 MESAJ DE LA HRISTOS 
Evanghelia din mâna stângă a lui 
Hristos este deschisă la versetul 
8:12 din Evanghelia după loan: 

„Eu sunt Lumina lumii; cel ce 

Îmi urmează Mie nu va umbla în 
întuneric." Există multe referințe în 
Biblie cu privire la Hristos ca origine 
a luminii interioare, acest lucru 
fiind sugerat și de luminozitatea 
mozaicului aurit din jurul său. 


4 GEST DE BINECUVÂNTARE 
Mâna dreaptă a lui Hristos 

este surprinsă în gestul de 
binecuvântare caracteristic 
ortodoxiei răsăritene, un gest 
care apare în multe icoane ale 
lui lisus Pantocrator tradiționale 
în ortodoxia răsăriteană, 

Poziția degetelor exprimă 
literele grecești „|, „CX! și 
«C", care formează hristograma 
„ICXC". Apostolii, sfinţii si 
clerul folosesc de asemenea 
acest gest în icoanele bizantine, 
iar preoții ortodocși de astăzi 
fac în continuare acest gest al 
binecuvântării. 


A Hristos Pantocrator și Fecioara Maria domină absida centrală; 
apostolii și sfinţii acoperă pereții de la stânga și de la dreapta acestora 


MOZAICURI BIZANTINE 


Pentru a crea mozaicurile bizantine, cum ar fi Capul 
Sf. Petru (1210, dedesubt), artiștii au aplicat mii de 
bucățele de sticlă tăiate una câte una, numite tesserae, 
pe o suprafață din ciment pe care se gravase o schiță 
preliminară a imaginii. Respectând caracterul sacru al 
subiectului, pe lângă marmură, perle, pietre prețioase 
si foiţă de argint și de aur, s-au folosit tesserae 
speciale din sticlă, numite smalti, fabricate în nordul 
Italiei din foi groase de sticlă. 


ARTA BIZANTINĂ 79 


Sfânta Treime (icoană) 
ANDREI RUBLIOV c. 1360-1430 


tempera pe lemn 
142 x 114 cm 
Galeria de Stat Tretiakov, Moscova, Rusia 
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ceastá icoaná, menitá sá le deschidá credinciosilor ortodocsi contemplarea 

spiritualá, a fost pictatá de iconarul rus Andrei Rubliov. Subiectul este episodul 

din Vechiul Testament al venirii celor trei cálátori la Avraam si la Sara, la stejarul 
Mamvri (Geneza, 18:2-15).Titlul dat de Rubliov sugerează că artistul considera cá aceste 
trei personaje, care par a fi îngeri, sunt simboluri ale Sfintei Treimi de nedespártit; Tatăl este 
așezat în stânga, Fiul la mijloc și Sfântul Duh în dreapta. Din punct de vedere vizual, Rubliov 
creează în mai multe feluri o unitate a personajelor: prin felul în care sunt așezate la masă, 
poziţia lor inspirând calm și liniște; prin expresiile asemănătoare ale fetelor; prin miscarea 
în formă de cerc a tuturor privirilor către sine și prin albastrul intens care se regăsește pe 
veșminte, dar și prin betele din mâna fiecărui personaj. Privitorul se simte binevenit la masa 


lor, în prim-plan există un loc liber. 


Atmosfera primitoare din icoană este întărită de viziunea tipică bizantină, armonie și 


simetrie, care ajută artistul să exprime virtuțile iubirii și ale tolerantei, dând în același timp o 


mărturie teologică în ce privește unitatea Treimii. Respectând tradiţia bizantină, Rubliov alege 


culorile astfel încât să facă distincția între personaje și totuși să le unească; în același timp, 


culorile creează o lumină care pare să se nască din icoana însăși. Nuantele de auriu-deschis 


și oranj care predomină conferă lucrării o căldură, o măreție și o luminozitate care explică 


semnificația ei spirituală. BD 


«3» DETALII 


| SIMBOLURI BIBLICE 


Casa din spatele Tatălui 
simbolizează locul mântuirii 
veșnice; copacul 
din spatele Fiului aminteşte de 
copacul vieții si de lemnul 
crucii; muntele din spatele 
Sfântului Duh evocă muntele 
Tabor; pe care i-a apărut 
Sfântul Duh în timpul 
schimbării la față a lui lisus. 


2 OCTOGON ASCUNS 


Structura octogonală implicită a 
compoziţiei, stabilită clar la bază 
de unghiurile pardoselii, este un 
exemplu al utilizării geometriei și 
simetriei în arta ortodoxă. 
Rubliov face distincţia între 
octogonul de fond și curbele 
aureolelor și ale aripilor celor 
trei personaje, dar și cutele 
veșmintelor acestora. 


3 SACRIFICIUL DIVIN 


Masa are și rol de altar. În 
potirul din mijlocul mesei se 
află capul mielului pe care 
Avraam l-a sacrificat pentru 
oaspeţii săi. Mielul face însă 
referire și la mielul lui 
Dumnezeu, simbol al 
sacrificiului lui Hristos, care 
a făcut posibilă mântuirea 
oamenilor. 


4 CERC DE PRIVIRI 


Unghiul creat de capetele și 
privirile celor trei personaje 
directioneazá privirea într-o 
mișcare circulară în sensul invers 
acelor de ceasornic, pe suprafața 
icoanei. Cercul deschis alcătuit de 
cele trei personaje face ca 
privitorul să se simtă inclus în 
pictură — gest de integrare tipic 
pentru arta bizantină. 


(D PROFILUL ARTISTULUI 


c. 1360-1404 

Nu se cunosc locul și data nașterii lui Andrei Rubliov. Se crede 
că și-a petrecut tinerețea la lavra (mănăstirea) Sfintei Treimi a 
Sf. Serghei, de lângă Moscova, centrul spiritual al Bisericii 
Ortodoxe Ruse. 


1405 

Prima menționare a lui Rubliov printre mesterii care pictează fresce 
și icoane pentru catedrala Bunei Vestiri din Kremlinul moscovit. 
Rubliov era pe atunci iconar începător și se crede că și-a făcut 
ucenicia cu Teofan Grecul (c. 1340-c. 1410). 


1406-1427 

În 1408, Rubliov și Daniil Cherni au pictat catedrala Bunei Vestiri din 
Vladimir. Din 1425 până în 1427, a lucrat în catedrala Lavrei Sfintei 
Treimi a Sf. Serghei, unde locuise în tinerete. 

1428-1430 

După moartea lui Daniil Cherni, Rubliov a făcut o călătorie la 
mănăstirea Andronikov din Moscova, unde a pictat fresce pentru 


catedrala lisus Hristos Mântuitorul. A murit la scurtă vreme după 
Cherni, în 1430. 


ARTA BIZANTINĂ 8l 


ARTA HINDUSA 


EVENIMENTE CHEIE 


320 


Chandra Gupta I 

(d. 320—330) întemeiază 
Imperiul Gupta; el si 
succesorii săi sprijină 
arta și religia hinduse. 


500 


Cultul și devotiunea 
bhakti se dezvoltă în 
sudul Indiei, contribuind 
la revitalizarea 
hinduismului, aflat într-o 
perioadă de declin. 
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ema artei religioase hinduse este universul, iar scopul ei este să facă legătura 

între lumea fizică și cea spirituală. Hindușii consideră că reprezentările lor 

religioase sunt impregnate cu un spirit care pătrunde în formă, el în sine fiind 
însă lipsit de formă, de aceea ei venerează esenţa spirituală interioară a reprezentărilor 
religioase, neținând seama de forma exterioară, concretă. Imaginile pot fi înnegrite 
intenționat cu fum sau pot fi acoperite cu veșminte, chiar dacă, în mod paradoxal, 
sculpturile sugerează că tocmai frumusețea formei și conținutul reprezentării religioase 
atrag zeul să își „locuiască" imaginea. 

Credinciosul dobândește merite spirituale prin darshan (a vedea sau a fi în prezenţa 
unei imagini sacre). Prin contemplarea imaginii unui zeu, indiferent dacă aceasta este 
sau nu vizibilă în mod direct, privitorului i se transmite o parte din puterea acestuia. 

De asemenea, hindușii consideră că există o relaţie între oferirea de ofrande și 
binecuvântarea spirituală, ei promițând ofrande zeului sau templului, pentru ca divinitatea 
să le îndeplinească dorinţele. 

Din sec. IV și până în sec. XII, sculptura templelor și iconografia au jucat un rol 
important în obiceiurile hindușilor Arta hindusă este caracterizată de o estetică în care 
este implicată comunicarea (stării) bhava, a frumuseții și a (gustului) rasa, iar limbajul 
imagisticii sacre hinduse are un limbaj care cuprinde forme figurative, simboluri și o tendință 
către multiplicitate. Pereţii exteriori ai clădirilor, ca în cazul templului Kandariya Mahadeva 
(deasupra, detaliu), început de regele Vidyadhara din Chandela (d. 1017-1029), sunt 
acoperiți cu reprezentări bogat ornamentate ale zeilor și consoartelor acestora având 
uneori caracter erotic. Preoții hinduși păstrează prezența spirituală în templu si în imaginile din 
interiorul acestuia cu ajutorul ritualurilor complexe de consacrare și al rugăciunilor zilnice. 


550 


Dinastia Gupta cade, 
dupá peste douá secole 
de declin, slăbită de 
invaziile hunilor din Asia 
Centrală. 


c. 600 


Răspândirea cultului lui 
Shakti, una dintre soțiile lui 
Shiva, duce la venerarea 
Mamei Divine și a principiului 
feminin al creației. 


650-670 


Popoarele vorbitoare de 
unele limbi dravidiane 
construiesc primele lor 
temple la Mamallapuram, 
în Tamil Nadu, pe țărmul 
golfului Bengal. 


fas munia 


Templul Kalaisha, cel mai 
mare templu din India 
sculptat in piatrá, este 
construit la Ellora, pe 
dealurile Deccan, in 
centrul Indiei. 


Pe lângă lucrările artistice destinate templelor, artiștii hinduși au creat o gamă largă 
de obiecte de ritual, cum sunt mătăniile, desene, diagrame protectoare și obiecte de 
cult pentru altarele sătești și de pe marginea drumurilor. 

Hinduismul se bazează pe o relație apropiată cu un zeu ales dintrun 
panteon foarte bogat. Ishvar este unul dintre numele folosite pentru a-l desemna 
pe Dumnezeu, însă această zeitate unică, invizibilă, transcendentă și atotputernică 
este prea îndepărtată și prea impersonală pentru a putea fi reprezentată 
artistic. Ca urmare, hindușii venerau Trimurti (treimea) zeilor principali: Vishnu, 
păstrătorul sau întreținătorul; Shiva, distrugătorul sau transformatorul, si Brahma, 
creatorul.Vishnu, responsabil cu păstrarea ordinii în univers, este înfățișat purtând 
coroană și ţinând o emblemă în fiecare dintre cele patru mâini: cochilia (sunetul 
primitiv), discul (identificarea lui Vishnu cu soarele și puterea sa regală), floarea 
de lotus (dezvoltarea universului) și sceptrul (autoritatea regală). Sculptura 
Vishnu și reîncarnările sale (dreapta) este deteriorată; s-au păstrat numai braţele 
care tin discul și sceptrul.Vishnu poartă pe piept un colan și o funie. În jur se află 
reincarnárile sale. În scrierile hinduse, numărul reîncarnărilor lui Vishnu variază; 
Bhagavata Purana (sec. IX sau X) face referire la 22 de reîncarnări. Shiva, al 
doilea dintre zeii care alcătuiesc Trimurti, se manifestă în mai multe feluri, precum 
Dakshinamurti (profesor), Bhiksatana (cerșetor), Bhairava (forma cea mai violentă 
și mai distrugătoare) și Shiva Nataraja (domnul dansului; vezi p. 84). Al treilea 
zeu, Brahma, deși este înfățișat mai rar în lucrări, are patru capete și patru brațe; 
poartă mătănii, un arc și un ulcior pentru apă. 

Zeitele sunt îndrăgite de hinduisti și apar des în arta hindusă. Fiecare zeu are una 
sau mai multe consoarte, cele ale lui Vishnu fiind Lakshmi și Bhudevi. Și mai venerate 
sunt zeițele independente ambivalente, cum ar fi Kali și Durga, consoartele lui Shiva. 
Kali este cunoscută datorită trupului negru, limbii supradimensionate, colierului de 
cranii și dinților ca de vampir. În ciuda aspectului respingător; este venerată ca o mare 
protectoare. În hinduism, puterea interioară și prezența unui zeu au o semnificație mai 
mare decât aspectul exterior. 

Fiecare zeu hindus are un mijloc de transport specific. Cel al lui Vishnu, Garuda, 
este jumătate om, jumătate vultur și simbolizează mișcarea soarelui pe cer; Descrieri 
de astfel de vehicule apar atât în arta, cât și în arhitectura hindusă. Templul Soarelui 
din Konark, în provincia Orissa, India, construit în sec. XIII de regele Narasimhadeva din 
dinastia Ganga de Est (1236-1264), a fost proiectat sub forma unui car uriaș cu șapte 
cai si 24 de roti (reprezentând orele zilei). Se credea că un astfel de car îl transporta 
pe zeul soarelui, Surya, în ceruri. Fiecare roată sculptată în detaliu (pagina alăturată, jos) 
are opt spite; fiecare spitá reprezintă un prahar (un interval de trei ore). Astfel, roata 
reprezintă o zi întreagă. 

Arta sacră hindusă încearcă să reprezinte ființa invizibilă si transcendentá a divinității. 


Presupune atribuirea unui suflet fiecărui obiect pământesc, un simt al miraculosului și o 
corespondenţă foarte complexă între forme și idei. Hinduismul, ca și arta lui, este flexibil 
si atotcuprinzător. HE 


1003-1010 1010-1279 


Mahmud din Ghazna 
(971—1030) porneste 
prima invazie a 
musulmanilor in India. 


În sudd Indiei, în statul 


Tar. apare dinastia 
dravaiară Chola. 


Dinastia Chola domină 
sudul Indiei. Este răsturnată 
în 1279, de către o familie 
dravidiană rivală, din regatul 
Pandayan. 


Templul Brihadeshvara 
din Tanjore, construit de 
dinastia Chola, inițiază în 
sudul Indiei un nou stil al 
complexelor de temple. 


| Detaliu exterior din templul Kandariya 
Mahadeva (c. 1000) 
Khajuraho, Madhya Pradesh, India 


2 Vishnu si reîncarnările sale (c. sec. X) 
Autor necunoscut - calcar rosu 


138,55 x 116 cm 


Muzeul de Arte Frumoase, Huston, SUA 


3 Roata carului lui Surya, zeul soarelui 


(sec. XIII) 


Templul Soarelui din Konark, Orissa, India 


Qutb-ud-Din Aybak, din 
dinastia Mamelucilor, 
întemeiază Sultanatul 
din Delhi marcând 
începutul a 300 de ani 
de dominație turcă și 
afghană în nordul Indiei. 


Se termină construirea 
orașului Vijayanagar, din 
sud; devine rapid un 
imperiu și deseori intră 
în conflict cu Sultanatul 
din Delhi, de la nord. 
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Shiva Nataraja c. sec. XI 
AUTOR NECUNOSCUT 


bronz - 89,5 cm H 
British Museum, Londra, 
Marea Britanie 
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hiva este zeul hindus al regenerárii si al distrugerii, si prin urmare, este un zeu paradoxal. 

Dintre numeroasele sale manifestári, Shiva Nataraja (Domnul dansului), este cea mai 

populară. Cele mai vechi statui ale lui Shiva dansând datează din sec. V, însă abia sub 
dinastia Chola din sudul Indiei (880-1279) a apărut reprezentarea lui simbolică reprodusă aici 
în bronz. Această statuie a lui Shiva Nataraja provine din statul Tamil Nadu, stăpânit de dinastia 
Chola din sudul extrem al Indiei. Zeul execută un dans al binecuvântării încadrat de un cerc de 
flăcări purificatoare, care simbolizează atât crearea, cât și perpetuarea universului. Cu piciorul 
drept îl zdrobește pe Apasmara, demonul ignoranței. Întro manieră tipică pentru Shiva, care 
întruchipează multe calități, dar și opusul acestora, personajul trădează stări contrare: extaz 
sălbatic în timpul dansului, împletit cu o detașare controlată — palma sa dreaptă ridicată denotă 


calmul și iertarea, iar palma stângă indică spre picior ca loc de refugiu. 

Dansul lui Shiva în cercul de foc reamintește credinciosului de ciclul vieţii si al mortii, 
de resemnarea în fata lui, cu ajutorul zeului. În timpul dansului, Shiva dezvăluie cinci 
elemente. Lotusul pe care dansează simbolizează înflorirea pământului și a universului; 
eșarfa lui Shiva reprezintă vântul; discul de flăcări, focul și soarele; părul lui simbolizează 
curgerea fluviului Gange și apa; iar universul însuși e definit de intersectarea cercului cu 
membrele și eșarfa lui Shiva. HE 


«» DETALII 


| PĂR ÎN DEZORDINE 

Shiva Nataraja are părul în 

dezordine; de obicei, acest ICONOGRAFIA LUI SHIVA 

detaliu este un element Cercetătorii consideră că Shiva prezintă atributele 


puternic In redările zeului în aglutinate ale mai multor zei, printre care zei ai 
impul dansului. În păr se vede 


silueta zeiței Ganga, 
personificarea fluviului Gange, 


fertiltáti prearieni si temutul Rudra, un zeu 
mentionat in Vede, cele mai vechi texte hinduse. 


e eap Cele mai vechi reprezentári ale lui Shiva provin din 
care cade pe pámánt printre i = = = 
š P Ju a M regiunea Gandhara din India, din secolul | d.Hr., si 
suvitele de păr ale zeulu, în 


z sunt simple sculpturi în relief; de asemenea, câteva 
imp ce acesta dansează. 


monede din timpul dinastiei Kushana (din sec. II) 
2 SHIVA din nord-vestul Indiei infátiseazá un personaj cu mai 


Shiva are aici trăsături multe capete, un falus în erectie și un taur, 


rumoase; expresia senină de toate fiind caracteristici ale lui Shiva. 
pe fata zeului intră în contrast Cel mai vechi text vedic, Rig Veda, 

cu energia s cu dinamismul face referire la adepții cultului 
dansului său. Sculptorul falusului, iar Shiva este simbolizat 
sugerează astfel că, de linga sau lingam (falusul sau 

prin credința în Shiva, sufletul obiectul falic). Primele 

poate fi elberat din scavia reprezentări ale lui Shiva ca 


ignoranței și poate accede la 


linga pot fi atestate încă din 
salvare și la pacea eternă. 


sec. Il î.Hr. sau sec. Il d.Hr. 
Linga-ul indian din sec. VIII d.Hr. 
(dreapta) este din sist și 
reprezintă un falus in erectie pe 
care sunt sculptate patru fete ale 


3 PITIC CÁLCAT ÍN PICIOARE 
Sub piciorul drept al lui Shiva 
se află trupul zdrobit al unui 


pitic. Acesta este Apasmara, == - 2.2 
lui Shiva, fiecare orientată către 


un punct cardinal. Două dintre 
fete îl arată pe Shiva în ipostaze 
l-a omorât în timpul dansului teribile, ca Bhairava, distrugătorul. > 
Iu rai e DE aenea Celelalte două fețe, în schimb, îl 
Apasmara este un simbol arată în timpul meditatiei pașnice. 


care în mitologia hindusă este 
personificarea demonică a 
ignoranței și a iluziilor: Nataraja 


al epilepsiei. 
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ARTA INSULARA 


| Paginá decorativá din Cartea din Durrow 
(c. 650-700) 
Autor necunoscut - manuscris pe 
pergament 
28,5 x'14,5.cm 
Trinity College, Dublin, Irlanda 


2 Potir din Ardagh (c. 700-750) 
Autor necunoscut - argint suflat cu aur, 
email, alamă si bronz 
18 x 19,5 cm 
Muzeul Naţional al Irlandei, Dublin, Irlanda 


3 Piatră din cimitir (c. 700-800) 
Autor necunoscut - lespede de piatră 
200 x 130 cm 
Cimitirul bisericii din Aberlemno, Angus, Scoţia 


EVENIMENTE CHEIE 


| 410 c. 450 


ermenul ,insular" se referă la lucrările artistice create în Insulele Britanice 
în perioada 500-1000 d.Hr. Mai precis, el este folosit pentru lucrările 
artistice provenite din Scotia, Irlanda si din nordul Angliei. Granițele 


naţionale nu au contat foarte mult și deseori este dificil să se precizeze unde și de 
către cine au fost create lucrările respective, în special în cazul obiectelor mobile, 
cum sunt manuscrisele. 

Principala influenţă stilistică provine de la celți, o uniune de triburi originară din 
Europa Centrală, creată în sec. VI î.Hr. Pe măsură ce Imperiul Roman se extindea, 
celții au fost fie absorbiți de acesta, fie împinși către hotarele vestice ale continentului. 
Romanii nu au cucerit niciodată Irlanda și Scoţia, iar pe aceste meleaguri stilul celtic a 
înflorit. Spre finalul perioadei insulare, s-au manifestat si influențe ale nomazilor vikingi 
şi germanici care au hotărât să se stabilească în zonă. Motivul principal pentru care 
stilul celtic a supraviețuit este adaptabilitatea lui; baza fiind pe un desen semiabstract, 
serpuitor, care putea fi aplicat pe diferite materiale si pe diferite tipuri de obiecte. 
Aceasta însemna că același tip de desen putea fi utilizat pentru a înfrumuseţa și o 
armă păgână, și un manuscris creștin. 

Stilul insular a înflorit mai ales în feronerie, în lucrările în piatră și în împodobirea 
manuscriselor; de altfel, termenul „insular“ este utilizat de cele mai multe ori 
în legătură cu manuscrisele. Acestea erau în general Evanghelii, un instrument 
important pentru misionarii care încercau să convertească populația locală. Cele 
mai valoroase exemple, precum Cartea din Durrow (deasupra), Evangheliile din 
Lindisfarne (c. 650-750; vezi p. 88) si Cartea din Kells (c. 800; vezi p. 90) sunt 


c. 560-630 563 597 c. 625 


În Irlanda se realizează 


Romanii se retrag din 
fosta provincie Britannia, 
în fața invaziilor barbare. 


Anglii, saxonii si iutii 
încep să invadeze estul 
Britanniei și să înainteze 
spre vest. 
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Cathach a Sf. Columba, un 
manuscris ce conține 
psalmii biblici. 


Sf. Columba (521-597), 
irlandez, întemeiază o 
mănăstire în lona, 
răspândind creştinismul 
celtic în Scoția și în 
nordul Angliei. 


Sf. Augustin din 


Canterbury (m. 604 d.Hr.), 


trimis de papá, vine in 
sudul Angliei pentru a 
converti regatul Kent la 
crestinismul apusean. 


O corabie continànd o 
comoară este îngropată la 
Sutton Hoo, în Suffolk, 
Anglia, probabil ca ofrandă 
mortuară pentru regele 
Raedweald (d. c. 600-625). 


împodobite cu un scris elaborat și cu portrete sau simboluri ale celor patru 
evangheliști; pagini decorative se află la începutul fiecărei Evanghelii. 

Se crede cá decoratiunile cu antrelac aveau o funcţie apotropaică, 
datorită capacităţii lor de a alunga răul, iar paginile decorative sunt menite să 
protejeze textele și să servească drept coperte interne. Cel mai remarcabil 
aspect al manuscriselor insulare este caligrafia, alcătuită din complicate spirale 
și antrelac, imitând pattern-uri ale feroneriei celtice. Scopul era unul practic — 
Biblia încă nu fuseseră împărțită în versete și capitole, astfel că inițialele mărite 
îi ajutau pe preoți să se orienteze în text. În plus, vederea complicatelor 
motive îi impresiona pe credincioși, care nu știau să citească, subliniind 
frumusețea cuvântului lui Dumnezeu. 

Obiectele de feronerie erau create atât pentru biserici, cât și pentru mireni. 
Cea mai cunoscută piesă este o bijuterie, brosa din Tara, descoperită în 1850 pe 
plaja de la Bettystown, în comitatul Meath. Datează din sec. VIII d.Hr și este o 
adeváratá capodoperá de lucráturá complicatá. Brosa este bogat ornamentatá pe 
ambele părți, lucru rar, deoarece meșteșugarii nu ornamentau în general partea 
din spate a unei brose, dat fiind că nu era vizibilă. Decoratiunea este alcătuită din 
antrelac gravat în detaliu, combinat cu animale cu boturi lungi și cozi de pește. 
Brosa era, de asemenea, împodobită cu filigran din aur si cu bucăți micute de 
email și sticlă colorată. 

Și obiectele de feronerie folosite în biserici și mănăstiri se bazau pe stilul 
anticelor modele celtice. Obiectele erau foarte diferite, de la relicvarii care 
adăposteau moaștele sfinților autohtoni, la plăci decorative din metal, care protejau 
copertele manuscriselor și la multe tipuri de vase liturgice. Cel mai caracteristic 
tip de relicvariu era o cutie portabilă mică, în formă de casă sau de capelă, cu un 
acoperiș ascuțit. Potirele și crucile folosite în procesiuni aveau un model ceva mai 
elaborat. Potirul din Ardagh (dreapta, sus), cel mai cunoscut de acest fel, făcea parte 
dintr-un tezaur descoperit în comitatul Limerick. Este lucrat în argint, împodobit 
cu benzi decorative de filigran din aur și cu motive animale și era folosit pentru 
împărțirea vinului de împărtășanie credincioșilor. Brâul cu zece panouri de filigran, 
cu motive animaliere și ornamente, înconjoară cupa de la o toartă la cealaltă, iar 
numele apostolilor sunt gravate dedesubt. 

„Arta insulară în piatră este reprezentată în principal de cruci monumentale, 
ridicate în incinta bisericilor și a mănăstirilor. Cele mai vechi sunt simple lespezi 
cioplite cu antrelac sau personaje stilizate.Versiunile ulterioare combină crucea și 
roata — crucea tradițională celtică — și sunt decorate cu scene biblice. În Scoţia, 
pictii au creat și lespezi cioplite, cu cruci împletite, cu animale si scene de luptă, 
cum este si aceastá lespede din cimitirul din Aberlemno (dreapta, jos). Pe bratele ei 
verticale existá trei tipuri de modele diferite de panglici; pe bratele orizontale sunt 
modele în formă de cheie, iar în centru se află un model în spirală. O față descrie 
Bătălia de la Nechtansmere din 685 d.Hr., dintre angli si picti, care a dus la ocuparea 


de către angli a sudului ținutului pictilor. IZ 


c. 650-750 


c. 700-800 


865—866 


Evangheliile din Lindisfarne În Irlanda este creată Mănăstirea din Este creată Cartea din Marea armată a vikingilor Regele Alfred din 

(vezi p. 88) sunt create broșa din Tara, un Lindisfarne este arsă din Kells, bogat ornamentată, danezi sosește în estul Wessex (849-899 d.Hr.) 

pe insula Lindisfarne exemplu deosebit de temelii de către vikingii probabil pe insula lona, Angliei si mársáluieste îi învinge pe vikingi la 

(numită și Insula Sfântă) feronerie medievală danezi, în timpul primei situată la vest de spre comitatul York, Londra și este de acord 

din Northumbria. irlandeză timpurie. lor expediții în Britannia. coastele scoțiene. capitala Regatului să recunoască Danelaw, 
Northumberland. teritoriul ocupat de 


aceștia în estul Angliei. 
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Evangheliile din Lindisfarne c. 650—750 d.Hr. 


EADFRITH m. 721 d.Hr. 


pagină decorativă, fila 94 verso 
manuscris pe pergament 


34 x 24 cm 


Biblioteca Britanicá, Londra, Marea Britanie 
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vangheliile din Lindisfarne, unul dintre cele mai frumoase manuscrise anluminate create în Insulele 

Britanice, și-a luat numele de la mănăstirea Lindisfame din insula lona, în nord-estul Angliei, 

locul unde a fost creat. Mănăstirea a adăpostit o comunitate religioasă care găzduia moaștele 
Sf. Cuthbert (c. 634-687 d.Hr:). O inscripţie ulterioară (c. 970 d.Hr), care i-a aparținut unui preot 
numit Aldred (care a adăugat o traducere în engleză) menţionează următoarele: „Eadfrith, episcopul 
bisericii Lindisfarne, a scris această carte, pentru Dumnezeu și pentru Sf. Cuthbert..'' Coperta din 
piele a fost creată de un alt episcop, Ethelwold (în funcție în 721—740 d Hr) si a fost împodobită cu 
aur, argint și pietre preţioase de către Billfrith Ancoritul (m. c. 750 d.Hr). Experții consideră că 
episcopul de dinaintea lui, Eadfrith (m. 721 d.Hr) a fost cel care a scris și a pictat manuscrisul. 
Decoratiunile respectă modelul manuscriselor celtice anterioare, cu initiale scrise într-o caligrafie 
complicată, de mari dimensiuni, cu pagini decorative, cum este și exemplul de față, și cu portrete ale 


evangheliștilor (vezi panoul de mai jos). Fiecare pagină decorativă ocupă o jumătate dintro pagină 
stânga-dreapta. Acest exemplu de la începutul! Evangheliilor se află la stânga unei pagini cu initiale. IZ 


4 PĂSĂRI ÎNLĂNŢUITE 


Modelele cu păsări și animale 
înlănțuite reprezintă o 


| PANOU ÎN SPIRALĂ 


Modelul de pe pagina 
decorativă amintește de 


ornamentele paginii cu inițială 
din dreapta. Cele patru panouri 
în care sunt încastrate spirale în 
formă de con, inserate în 
perechi în susul și în josul paginii, 
sunt repetate în cercurile în 
spirală care decorează inițiala de 
pe pagina din dreapta. 


2 CRUCE MICĂ 


În mod normal, paginile 
decorative au strict rolul de a 
infrumuseta manuscrisul si 
cuprind modele abstracte, 
complexe. Aici, insá, toate se 
bazează pe simbolismul crucii. 
Această pagină precedă 
Evanghelia după Marcu, iar 
principalul model în cruce 
amintește de crucea purtată de 
Sf. Cuthbert având o piatră 
prețioasă rotundă în centru. 
Patru cruci mai mici, alcătuite 
din modelele fnlántuite albastre 
și galbene, se formează pe 
fiecare latură a discului central. 


3 UN PATTERN ÎN TREPTE 


Pattern-ul în trepte din discul 
central amintește de plácutele 
emailate ale bijuteriilor moderne. 
Discul formează centrul modelului 
crucii principale. În plus, există și o 


cruce pe diagonală, care pornește 
în trepte de la pottern-ul albastru 
din disc și se termină în cele patru 
panouri cu modele de păsări 
Tnlántuite. 


caracteristică des întâlnită a artei 

insulare. Formele sunt stilizate, iar 
speciile nu pot fi identificate. Unii 
experți sunt convinși că modelele 


din Evangheliile din Lindisfarne 
redau specii întâlnite în regiune, 
cum ar fi cormorani-motati și 
corbi-de-mare. 


PORTRETELE 
EVANGHELISTILOR 


Caligrafia si paginile decorative din Evangheliile din 
Lindisfarne isi au sursa in arta celticá si in cea germanicá, 
însă portretele evanghelistilor provin din altă tradiție. Ele 
derivă din portretele de autor, din Antichitatea târzie, 
zona mediteraneeană. Hainele și incáltárile apostolilor au 
la bază modele antice, iar trăsăturile lor sunt mult mai 
realiste decât descrierile stilizate din Evangheliile insulare 
anterioare. În portretele de autor, scriitorul este înfățișat 
deseori împreună cu muza lui, însă, în manuscrisele 
creștine, aceasta este înlocuită cu simbolurile tradiționale 
ale apostolilor, infátisati 

cu aripi și aureole, plutind 
deasupra capetelor 
discipolilor. Imaginea Sf. Luca 
(stânga) presupune faptul 
că rândurile scrise de 
acesta ajută la luminarea 
mintilor, dezvăluind astfel 
învăţăturile lui Dumnezeu. 
După fiecare portret al 
unui apostol, Eadfrith a 
plasat o strălucit colorată 
pagină decorativă. 
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Cartea din Kells c. 800 
AUTORI NECUNOSCUTI 


pagină cu monogramă, fila 34 față 
manuscris pe pergament 

33 x 25 cm 

Trinity College, Dublin, Irlanda 
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4 GHID 


isionarii purtau cu ei versiuni miniaturale ale Evangheliilor, deseori numite evanghelii 

de buzunar, iar cele mai mari, cum este cazul manuscriselor Evangheliile din Lindisfarne 

(vezi p. 88) și Cartea din Kells, erau expuse pentru privitori. Manuscrisul pe piele de 
vițel al Cărţii din Kells are 680 de pagini și contine cele patru Evanghelii în latină, cu anluminuri. 
Evangheliile sunt însotite de prefețe, de rezumate ale episoadelor si de liste de concordante între 
pasajele lor. Originile manuscrisului sunt necunoscute. Stilul datează din jurul anului 800 d.Hr, 
însă numele creatorilor lui sunt necunoscute. Majoritatea expertilor consideră că a fost creat 
pe insula lona, în vestul coastelor Scoției, dar acest lucru nu se poate afirma cu certitudine. Fapt 
surprinzător; manuscrisul nu este terminat. S-au vehiculat multe teorii în ce privește acest aspect; 
de exemplu, este posibil ca proiectul să fi fost prea ambițios ori ca autorii să fi pierit în timpul 
unei invazii a vikingilor. 


Caracteristica principală a Cărții din Kells este caligrafia complicată. Exemplul de faţă este 
cunoscut ca „pagina cu monogramá", deoarece principala imagine este formată din inițialele 
XP", de la XPIZTG*., numele lui Hristos în limba greacă, Litera stilizată „X“ domină pagina, 
în timp ce „P“ este înglobată dedesubt. În timp ce li se explica înțelesul monogramei, atentia 
credincioșilor era atrasă de numeroasele detalii vizuale, simbolice și deseori umoristice, Această 
pagină introduce pasajul din Fvanghelia după Matei care descrie întruparea lui Hristos. IZ 


«» DETALII 


| MOLII SI CRISALIDĂ 
Aproape de marginea 
superioară a paginii, două molii 
apar lângă o crisalidă. Sunt 
simboluri religioase 
neconvenționale și se referă 
la tema nasterii și a reînnoiri, 
care apare în acest pasaj. 
Latinescul generatio, notat 

în partea de Jos a paginii, 
înseamnă „naştere“. 


2 TREI ÎNGERI 

Lângă monogramă apar trei 
îngeri. Doi dintre ei, în pereche, 
sunt înfățișați pe lungime, cu 
picioarele ghicindu-se pe sub 
haine. Al treilea înger tine două 
obiecte, posibil flabella, evantaie 
liturgice folosite pentru a 
îndepărta de anafură și de preot 
insectele. Flabella sunt și 
simboluri ale onoarei. 


3 CAP DE BĂRBAT 


Artizanii celți foloseau deseori 
imagini stilizate de capete umane 
pentru a împodobi obiectele 
prețioase, cum ar fi mânerele 
săbiilor și ale pumnalelor 
destinate ceremoniilor, dar și 
acele broșelor bogat 
ornamentate. S-a sugerat faptul 
că acest cap de bărbat face 
trimitere la Hristos. 


4 VIDRĂ CU PEȘTI 

Vidra tine un peste în gură. 
Peștele este un vechi simbol 
creştin, datând încă din sec. | d.Hr. 
Termenul grecesc pentru pește 
este ichthys, iar cele cinci litere ale 
lui formează inițialele textului 


sacru: „Jesous Christos Theou Yios 
Soter", care înseamnă „lisus 
Hristos, Fiul lui Dumnezeu, 
Mântuitorul“. 


5 PISICI SI SOARECI 


Două pisici prind cozile celor 
două rozătoare care fură azima. 
Pisicile, la rândul lor; sunt 
muscate de urechi de doi 
soareci. Acesta poate fi unul 
dintre numeroasele simboluri 
ale împărtășaniei răspândite în 
manuscris, sau pur și simplu un 
exemplu de umor malitios 
caracteristic artei insulare, 


6 ÎMPLETITURI 


Cartea din Kells este foarte bogat 
omamentată cu panglici sau 
curele, în care se combină 
elemente precum șerpi și benzi, 
formând „noduri“ de o mare 
complexitate. Azi este nevoie de 
lupe puternice pentru a aprecia cu 
adevárat aceastá lucrare, insá 
autorii acesteia nu au avut astfel 
de instrumente la dispozitie. 
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ARTA ISLAMICĂ TIMPURIE 


rta islamică a cunoscut o perioadă de înflorire în a doua jumătate a 

sec. VII, după moartea profetului Mahomed, în anul 632. Islamul este 

leagănul unei culturi distincte, cu o perspectivă unică asupra artei 
religioase, dar și a celei seculare. În sec. VIII, lumea musulmană se întindea spre 
vest până în Spania, unde fusese creat regatul Al-Andalus, iar spre est, până la 
Samarkand si Valea Indului. În secolele următoare, islamul avea să se răspândească 
spre vest în Turcia, unde otomanii au domnit până la începutul sec. XX, iar 
spre est, în India, unde dinastiile Mogulilor au domnit peste teritorii întinse din 
subcontinentul indian și au supraviețuit până când britanicii au abolit simbolic titlul 
de „împărat“, în anul 1858. 

Omeiazii (661—750 d.Hr), rude îndepărtate ale profetului Mahomed, au întemeiat 
primul califat (sau dinastie) la Damasc, în Siria, iar primii ani de dezvoltare a artei 
islamice s-au scurs sub stăpânirea acestora. Monumentele de arhitectură religioasă, 
ridicate de către califii Omeiazi, reflectau tehnicile și stilurile tradițiilor artistice existente. 
Mozaicurile din Moscheea Omeiazilor (Marea Moschee) din Damasc (705-715), 
dintre care unele se mai păstrează în partea de sus a zidurilor curții (deasupra), reflectă 
deosebita pricepere a meșterilor bizantini, Mozaicurile înfățișau un vast peisaj cu plante, 


copaci și clădiri, în nuanţe minunate de verde și auriu. 


EVENIMENTE CHEIE 


| 632 


Moartea profetului 
Mahomed dă naștere 
unei dispute referitoare 
la cel care ar trebui să 
fie khalifo (califul său) si 
conducător al lumii 
islamice. 


E: 


Califul Moavia 

(d. 661-680) întemeiază 
califatul Omeiazilor la 
Damasc. 
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691 


La lerusalim este 
terminat Domul Stâncii, 
prima clădire islamică 
importantă. 


715 


Moscheea Omeiazilor 
(Marea Moschee) este 
terminatá la Damasc. 


750 


Omeiazii sunt detronati 

si ucisi de Abbasizi, care 

întemeiază un califat nou 
la Bagdad. 


836-863 


Capitala abbasidă este 
mutată temporar la 
Samarra, la nord-vest de 
Bagdad. 


Încă din perioada timpurie, mozaicurile trădează o preferință pentru modele 
vegetale și forme geometrice (numite ,arabescuri" în Occident), în defavoarea 
reprezentărilor figurative. Mozaicurile din palatul Khirbat al-Mafjar (palatul lui Hisham), 
de lângă lerihon, în Palestina, demonstrează și influența motivelor decorative bizantine 
și a formelor greco-romane, așa cum se vede în mozaicul din baia publică, Leu și gazele 
(pagina alăturată, jos), în care este înfățișat un leu care atacă gazele sub un arbore fructifer. 

În timpul dinastiei Abbasizilor (750 d.Hr - 1258), centrul politic al Islamului s-a 
deplasat spre est, din Siria către Irak, unde Bagdad și Samarra au devenit capitala 
culturală și respectiv comercială a lumii musulmane. Tradiţia obiectelor de artă 
decorativă create în timpul dinastiei Abbasizilor a continuat cu folosirea pe scară 
largă a „arabescului“” pe orice suport, de la lemn si metal, la sticlărie și ceramică. 
Pătrunderea în Orientul Mijlociu a tot mai multor obiecte chinezești, pe Drumul 
Mătăsii și pe alte rute comerciale, a creat o cerere tot mai mare de obiecte din 
ceramică, ducând la o dezvoltare tot mai mare a acestei industrii. 

Tehnica glazurii, prin care obiectele din ceramică sunt suflate cu un amestec de 
cupru și argint, pentru a se obține un luciu metalic, a fost inventată în Irak în sec. X, 
de către olarii musulmani care încercau să imite portelanurile chinezești. Irak, Egipt, 
Siria, lran și Spania au devenit principalele centre musulmane în care se producea 
ceramică glazurată și se inventau noi tehnici de prelucrare a acesteia. După Irak, al 
doilea centru important în care se fabricau obiecte cu glazură a fost orașul Cairo, 
care a devenit capitala Egiptului în timpul califatului Fatimizilor (209 d.Hr. - 1171). 
Deși religia musulmană nu permite ca obiectele religioase să fie împodobite cu 
figuri umane, În artele laice reprezentările umane erau des întâlnite. Vasul egiptean 
(dreapta) a fost mai întâi glazurat, apoi decorat cu un pigment roșu-brun. Personajul, 
ținând în mâna dreaptă o lampă sau o cádelnitá, reprezintă un preot al Bisericii 
Copte (Biserică creștină din Egipt). Chiparosul din dreapta sugerează că omul 
se află în grădina unei mănăstiri, subiect des întâlnit în poezia arabă din acea 
perioadă. Din punct de vedere stilistic, arta fatimidă ca întreg este martora 
apariției unui stil evident „islamic“, fără legături evidente cu artele 
romană, bizantină sau iraniană anterioare. 

Orașele spaniole, cum ar fi Córdoba, Toledo și Sevilla, au fost timp 
de trei secole centre importante ale învățământului islamic, în special în 
domeniile medicinei, astronomiei și matematicii. Când Omeiazii au fost 
detronati la Damasc, în 750, un singur print, Abd er-Rahman |, a reușit 
să fugă în Spania. Acolo a întemeiat un emirat omeiad independent, 
cu capitala la Córdoba, și a construit spectaculoasa Mezquita (Marea 
Moschee) în anul 784. În Peninsula Iberică, ca și în Orientul musulman, 
artizanii care decorau palatele conducătorilor lor combinau modelele 
romane și bizantine cu inscripțiile arabe, modelele simetrice și lucráturile 
complicate reprezentând frunze stilizate. Córdoba a devenit centrul 
producţiei de obiecte de lux din ceramică; la apogeu, acolo se făureau obiecte 
din fildeș lucrate cu măiestrie, în principal sipete și casete pentru bijuterii, cu 


1238-1358 


La Cairo este întemeiat 
califatul Fatimizilor, ceea 
ce determină un 
reviriment al artelor 
decorative. 


Abd er-Rahman lll 
(d.912-961) întemeiază 
califatul Omeiazilor la 
Córdoba, in Spania. 


La Granada, in sudul Cucerirea de către 
Spaniei, este construit 
palatul Alhambra, ca 
reședință a dinastiei 
Nasrizilor 


mongoli a teritoriilor 
islamice este opritá de 
dinastia Mamelucilor 
egipteni (1250-1517) la 
Ain Jalut, în Palestina. 


| Decoratiune din curtea interioară 
(c. 715 d.Hr.) 
Autor necunoscut - mozaic 
Moscheea Omeiazilor, Damasc, Siria 


2 Vas egiptean (1050-1100) 
Autor necunoscut - ceramică smălțuită 
23,5 cm diametru 
Muzeul Victoria și Albert, Londra, Marea 
Britanie 


3 Leu și gazele, panou (c. 740 d.Hr.) 
Autor necunoscut - mozaic 
Khirbat al-Mafjar, lângă lerihon, Palestina 


Se încheie recucerirea 
(Reconquista) creștină a 
Spaniei, începută în 

sec. XI, punând capăt 
domniei dinastiei 
Nasrizilor. , 


Timurank isi stabilește 
capitala la Samarkand, în 
actualul Uzbekistan, iar 
orașul devine un centru 
al dezvoltării artelor și 
arhitecturii. 
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arabescuri si modele animale, dar si cu inscriptii in arabá, deseori incrustate cu pietre 
pretioase sau cu tinte din aur. 

Ín Spania medievală musulmană, multe teritorii au fost cedate stăpânirii creștine, 
apărând astfel un principat mic, dar prosper — Emiratul Granadei al Nasrizilor. Timp 
de peste două secole, dinastia Nasrizilor (1232-1492) a fost martora ultimei perioade 
de înflorire a culturii islamice în Spania. Sub patronaj creștin, instituţiile de învățământ 
islamic s-au dezvoltat, iar producția de textile și de obiecte smáltuite a cunoscut 
o înflorire fără precedent. Principalul monument din această perioadă este palatul 
Alhambra (c. 1238-1358) din Granada; mai degrabă un oraș fortificat decât un palat, 
acesta este decorat din belșug cu fântâni, curți interioare, băi, grădini și cu 23 de turnuri 
decorate în stilul Nasrizilor; cu dale smáltuite, cu decorațiuni din stuc pictate și sculptate 
(deasupra) și cu porțiuni din lemn cioplit. Alhambra adăpostește câteva bolți cu 
splendide muqarnas, în care mici nișe ascuțite sunt aranjate în etaje ce se proiectează 
mai în spate față de cele de dedesubt. 

Dinastia Nasrizilor a domnit în Spania până la sfârșitul sec. XV, dar în Orient, 
stăpânirea islamică nu s-a bucurat de aceeași stabilitate. Începând din 1219, Iranul de 
astăzi a fost devastat de repetatele invazii ale hoardelor mongole. Sub comanda lui 
Genghis-Han (c. I 162-1227), invadatorii au distrus total Iranul musulman, atât din 
punct de vedere economic, cât și cultural; în | 258,atacurile mongolilor au culminat 
cu jefuirea orașului Bagdad, aflat astăzi în Irak. Dinastia Abbasizilor a fost detronată, la 
putere ajungând dinastia llhanizilor (1256-1353). A fost instituită o nouă oránduire 
politică, hanii mongoli stăpânind aproape tot Irakul, Anatolia și Iranul, state vasale ale 
vastului Imperiu Mongol din Asia. 

În ciuda încercărilor făcute de misionarii creștini din Occident, condușătorii mongoli 
s-au convertit în final la islam, transformare religioasă care avea să semnaleze o perioadă 
de toleranţă culturală semnificativă și o evoluție distinctă în stilul artistic islamic. Stilul ilhanid 
s-a dezvoltat în Tabriz, un oras din nord-vestul Iranului, și reprezintă amestecul a trei tradiţii 
— chineză, iraniană și islamică. Cel mai important monument ilhanid care a supravieţuit este 
mausoleul sultanului Óljeitü (1305-1313), din orașul ilhanid Soltaniyeh din Iran. 


Cupola mausoleului, initial acoperită cu ţigle albastre, rămâne cea mai înaltă din 
Iran. În interiorul ei, arcadele galeriilor (dedesubt) prezintă multe motive modelate în 
ghips și sculptate, pictate în roșu, galben, verde și alb. Modelele își au originea în cărțile 
decorate și în manuscrise, confirmând faptul că îmbunătățirile în ceea ce privește 
crearea de manuscrise cu anluminuri pătrundeau si în decoratiunile arhitecturale. 

În această perioadă, pe rutele comerciale ce legau Orientul de Occident 
schimburile comerciale erau intense, iar portelanurile și mătăsurile chinezești, care 
ajungeau în Occident în cantități mari, au avut o mare influenţă asupra artei islamice, 
mai ales asupra creaţiei de vase smáltuite, plăci din ceramică și pictură. Într-adevăr, 
motivele chinezești au pătruns masiv în arta islamică după anii | 250. Placa de ceramică 
smălțuită (dreapta, sus), provenită dintr-o friză a palatului de vară mongol de la Takht-i 
Sulayman (c. | 270)-din Iran — îl înfățișează pe Bahram Gur; viitorul rege al Iranului, la 
vânătoare, alături de sclava lui preferată, harpista Azada. Bahram Gur se pregătește 
să omoare o gazelă care se scarpină cu copita în ureche. Glazura de culoare albastru 
— cobalt și turcoaz se combină cu auriul, pentru a scoate în evidenţă principalele 
caracteristici ale scenei. 


Fuziunea stilurilor chinezesc și mongol nu este nicăieri mai clară decât în 
manuscrisele islamice, cel mai frumos dintre acestea fiind marea Sah Name 
(Cartea regilor) mongolă. Textul, terminat în 1010 de poetul Abu al-Qasim Firdousi 
(c. 935 - c. 1020), este o epopee bazată pe povestirile vechilor eroi și regi din perioada 
Iranului anterior răspândirii islamului. Cartea ilustrată datează din c. 1440-1445. S-au 
păstrat 57 dintre cele 200 de ilustraţii originale. Ca și placa de ceramică (dreapta, sus), 
fila (pagina alăturată, jos) f! înfățișează pe Bahram Gur la vânătoare, împreună cu Azada. 
Paginile din $ah Name sunt remarcabile datorită motivelor complicate și complexității 4 
spatiale, în care se folosește iconografia chineză si culoare din belșug. m 
Declinul puterii mongole, in a doua parte a sec. XIV, a fost martorul ascensiunii 
lui Timur Lenk (1336-1405), numit și Tamerlan, ale cărui cuceriri legendare au fascinat 
Europa renascentistă. În timpul său, artiștii și meșteșugarii au fost mutaţi în capitala 
Timurid Samarkand, în Uzbekistanul de astăzi, Acolo, anluminarea manuscriselor 77 
Si miniatura au continuat să se dezvolte, iar oraşul a devenit una dintre cele mai 


importante capitale ale lumii. JC 


4 Decoraţiuni interioare 
Autor necunoscut - stuc sculptat si pictat 
Curtea Leilor; Alhambra, Granada, Spania 


5 Placá de ceramică de la Takht-i Sulayman, 
Iran (1270-1280) 
Autor necunoscut - ceramica colorată, cu 
frită, executată după matritá, apoi smălțuită 
31,5 x 32,5 cm 
Muzeul Victoria și Albert, Londra, Marea 
Britanie 


6 Galerie interioară 
Autor necunoscut : ghips sculptat și pictat 
Mausoleul Sultanului Oljeitü, Soltaniyeh, Iran 


7 Bahram Gur la vânătoare cu Azada, filă din 
Șah Name (Cartea Regilor, 1440-1450) 
Autor necunoscut + cerneală și acuarelă pe 
pergament 
17 12,5. em 
Societatea Regalá Asiaticá, Londra, 

Marea Britanie 
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Coranul albastru c. 900 d.Hr. 
AUTOR NECUNOSCUT 
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| SCRIERE CUFICĂ 


Ca și exemplarele cele mai vechi 
din Coran, create la sfârșitul 

sec. VII, Coranul olbostru este scris 
în scrierea cufică, o scriere 
frumoasă și unghiulară, al cărui 
nume provine de la orașul Kufah, 
din sudul Iranului. Inscriptiile 
monumentale de pe Domul 
Stâncii din lerusalim sunt tot în 
scrierea cufică. 


2 AUR SI ARGINT 


Fiecare foaie de pergament a fost 
confecționată din piele întinsă și 
uscată repetat, scufundată în 
vopsea albastră-indigo închis. 
Textul a fost scris cu aur, apoi a 
fost conturat cu cerneală neagră. 
Pentru semnele de punctuație s-a 
folosit argint, însă de-a lungul 
timpului cerneala s-a oxidat, 
devenind treptat gri-închis. 


e cunosc nu mai putin de trei sau patru manuscrise ale 

Coranului, scrise pe pergament colorat, iar dintre ele, 

acest exemplar este cel mai cunoscut. Experții sunt de 
párere cá acest manuscris din sec. X provine din localitatea 
Kairouan, regiunea Maghreb, în nordul Africii (Tunisia de astăzi). 
Manuscrisul a avut la origine 650 de file, dar numai 18 dintre ele 
s-au păstrat, 

Coranul albastru, o lucrare foarte scumpă, este posibil 

să fi fost comandat de dinastia Fatimizilor — care tocmai 
ajunseseră la putere și erau intro ascensiune rapidă —, 
ca dar pentru Marea Moschee Sidi-Uqba din Kairouan. În 
inventarul de manuscrise al moscheii este notat faptul cá 
în 1293 în moschee exista un Coran de mari dimensiuni, pe 
pergament închis la culoare, cu scriere cufică din aur Coranul 
Albastru este specific perioadei fatimide. Spre sfârșitul sec. IX, 
în nordul Africii au venit soli bizantini incárcati cu daruri 
scumpe (printre care si manuscrise) al căror scop era de a 
împiedica reluarea campaniilor fatimide în regiunile stăpânite 
de bizantini în Sicilia. Printre aceste daruri se aflau codice 
bizantine scrise cu aur pe pergament vopsit cu purpură. 
Coranul albastru e probabil să fi fost creat prin imitarea 
manuscriselor imperiale bizantine pe pergament vopsit. JC 


aur si argint pe pergament vopsit în indigo 
30,5 x 40,5 cm 
Muzeul de Artă Metropolitan, New York, SUA 


EXPUNEREA CORANULUI 


În calitatea ei de carte sfântă a islamului și punct de 
referință în moschee, Coranul este venerat, iar statutul lui 
se reflectă în felul în care este păstrat și expus. De 
exemplu, Coranul albastru a fost păstrat la început într-o 
casetă protectoare din lemn de aloe, 
decorată cu ornamentatii din cupru 

si incrustată cu aur. Când un 

exemplar din Coran este deschis și 
expus. el este de obicei sprijinit pe un 
suport; acesta nu este un pupitru înalt 
în fața căruia cititorul stă în picioare, ca 
la creștini, ci un cadru transportabil 
care permite citirea Coranului în timp ce 
credinciosul stă pe podea, cu picioarele 
încrucișate, meditând sau rugându-se. 
Ca si casetele în care este păstrat, 
cadrele transportabile destinate cărții 
sfinte sunt confecţionate din lemn 
sculptat cu minutiozitate și împodobit 
uneori cu perle. Exemplarul alăturat 
(1360) a fost confecționat probabil în 
Iran; în secțiunea superioară este 
sculptat de patru ori numele lui Allah. 
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| Excursie primăvara, curtea Tang (c. 750) 
Zhang Xuan : cerneală colorată pe mătase 
Muzeul Naţional al Palatului, Beijing, China 


2 Ascultând qin-ul (c. 1102) 
Împăratul Huizong - cerneală colorată pe 


mătase 
10,5 x |6 cm 


Muzeul Naţional al Palatului, Taipei, China 


639 


Drumul Mătăsii spre 
Occident este redeschis 
de împăratul Huo Junji 

din dinastia Tang (m. 643), 
deși este blocat, din când în 
când, de rázmeritele 
tibetane. 


O statuie a lui Vairocana, 
Buddha al universului, cu 
înălțimea de 13 m, este 
sculptată într-o stâncă 
din calcar în templul 
Fengxian din Longmen, 
în China. 
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DINASTIILE TANG, SUN ȘI YUAN 


upă căderea dinastiei Han, în 220, China a cunoscut o perioadă de 
circa 400 de ani de frământări, numită Perioada celor șase dinastii. 


Invadatorii din nord au întemeiat regate, influențând viaţa și cultura 
chineză. Perioada de tranziţie a continuat cu dinastia Sui (589—618), care a fost 


urmată de dinastia Tang (618—906), considerată următoarea perioadă de progres 


din istoria Chinei, după cea a dinastiei Han. Activitatea comercială intensă care se 
desfășura pe Drumul Mătăsii i-a determinat pe multi negustori să se stabilească 
în capitală, la Chang'an, iar influențele occidentale erau vizibile în textile, în 


îmbrăcăminte și în obiectele de uz casnic. In același timp, budismul chinez cunoștea 


o perioadă de înflorire, exercitând o influență deosebită asupra sculpturii și 


arhitecturii din perioada Tang, până când a fost interzis, spre sfârșitul dinastiei Tang, 
înlocuit fiind de daoism. Și poezia a înflorit, datorită celor doi mari poeti, Du Fu si 
Li Bai, iar la răspândirea literaturii a contribuit și apariţia xilogravurii. 


In timpul dinastiei Tang, un important tip de compoziţie picturală era shon shui, 
în care peisajele naturale, inclusiv munti, râuri și cascade, erau redate mai degrabă cu 
ajutorul pensulei și al cernelii, decât al culorilor, Pictura murală, un gen în plin avânt în 


timpul dinastiei Tang, a intrat în declin, deoarece artiștii preferau să lucreze pe suluri 
verticale sau orizontale. Multi dintre cei care practicau shan shui erau învățați, nu artiști 


profesioniști, și nu doreau ca lucrările lor să fie expuse în permanenţă. Publicul de elită, 
restrâns, era format din cunoscători care preferau să se bucure de sulurile splendide 


într-o companie selectă. 


c. 700 


Li Sixun si fiul său, Li 
Chao-tao, întemeiază 
școala peisagistică 
nordică, promovând un 
stil foarte decorativ și 
minuțios. 


| c. 750 


Artistul Wang Wei 
devine cunoscut ca 
„pictorul poet", după ce 
creează o formă artistică 
din îmbinarea picturii cu 
poezia. 


c. 960 


Li Cheng, un discipol al 
lui Jing Jao, pictează un 
sul vertical intitulat Un 
templu solitar între 

vârfuri golase, remarcabil 
datoritá infátisárii miscárii 
în natură, 


c. 1080 


Criticul Mi Fu îl proclamă 
pe Xsu Xsi pictor — 
maestru chinez, spunând 
că o lucrare a sa valorează 
cât zece lucrări semnate 
de Zhang Xuan. 


Zhou Fang (c. 730-800) a fost unul dintre cei mai buni pictori de suluri al curtii 
Tang. Era probabil nobil, angajat să picteze subiecte religioase pentru împărat, însă 
aceste lucrări sunt mai puțin cunoscute decât portretele făcute de el unor personaje 
de la curte, în special curtezanelor care se amuză cu animale și păsări de companie 
sau joacă diferite jocuri. Portretistica lui Zhou este caracterizată de un puternic simţ 
al realismului psihologic, furnizând astfel o mărturie precisă despre obiceiurile din acea 
perioadă. Mai presus de toate, Zhou surprinde ţinuta femeilor cu forme rotunjite și 
elegant îmbrăcate, în timpul unor elaborate activități de recreere. 

Zhang Xuan, pictor de curte din timpul dinastiei Tang (713-755 d.Hr), a avut un 
stii foarte asemănător cu cel al lui Zhou Fang, lucrările celor doi neputând fi deosebite 
cu ușurință. Lucrarea lui Zhang, Excursie primăvara, curtea Tang (pagina alăturată) o 
înfățișează pe regina provinciei Guo împreună cu regina provinciei Qin și cu cei șase 
însoțitori. Personajele sunt așezate întro compoziţie bine gândită, în care predomină 
o atmosferă primăvăratică, evocată de fețele vesele ale doamnelor si de veșmintele 
lor minunate. 

Al treilea artist de curte important din timpul dinastiei Tang este Han Gan 
(706-783). Ca si Zhou, a pictat subiecte inspirate din budism, dar este celebru mai ales 
datoritá picturilor in care sunt redati caii imperiali, comandate de impáratul Xuanzong 
(712—756 d.Hr). În lucrări precum Bărbat păzind cai (c. 740), în care este înfățișat un 
bărbat pe cal, pictorul evocă intens spiritul calului, dar și trăsăturile fizice ale animalului. 

După căderea dinastiei Tang, în anul 906, la conducerea Chinei s-au aflat comandanți 
militari, în Perioada celor cinci dinastii (907-960). Unul dintre cei mai importanți artiști 
din China, Dong Yuan (c. 934—c. 962) a creat peisaje și portrete care aveau să devină 
modele de referință în ce privește pictura cu pensula, pentru următoarele nouă secole. 
Împreună cu elevul său, Juran (activ în 975), a înfiintat școala sudică peisagistică, având 
drept caracteristici tușe expresive și o abordare impresionistă. În nord, școala lui Jing 
Hao (activ în 910-950) și a elevului sáu, Guan Tong (activ în 907-923), s-a concentrat pe 
metodele tradiționale de pictură, acordând atenţie detaliului și utilizării culorilor. 

Când China a fost reunificată, sub dinastia Sun (960-1279), a devenit puternică 
influenţa funcționarilor civili educați. A fost îmbunătățită tehnica de tipărire, prin 
inventarea pe la | 040 a caracterelor mobile, care au contribuit la producția și la 
răspândirea textelor: Se punea mare pret pe erudiție, care era admirată de toti, de 
la cei mai proeminenți membri ai societății, până în rândul oamenilor obișnuiți, iar 
patronajul artelor a înflorit, nu întotdeauna din motive altruiste. Împărații și demnitarii, 
conștienți în permanență de ameninţarea venită din nord, comandau lucrări care 
înfățișau antice precedente ale propriei autorităţi. Împărați cum ar fi Huizong 
(d. | 100-1126) se mândreau cu măiestria lor in ce privește caligrafia, muzica și pictura, 
iar unele dintre lucrările acestora s-au păstrat până astăzi, În pictura pe mătase a lui 
Huizong, intitulată Ascultând qin-ul. împăratul cântă la gugin (sau gin), un instrument 
muzical cu șapte corzi. Muzica la acest instrument ascultată într-un peisaj încântător era 
considerată o activitate rafinată, tipică pentru clasa conducătoare erudită din timpul 
dinastiei Sun; și astăzi, acest instrument are o semnificație socială în China. 


Academia Imperială de Mi Youren, expert în artă Ma Yuan, pictor la curtea Vase de porțelan Shufu, 
Pictură, înființată în de la curtea imperială, împăratului Ninzong, colorate în alb cu glazură 
sec. X pentru a reda pictează Munţi innorati, pune bazele stilului de opac albăstruie, sunt 
evenimente și a îndepărtându-se de compoziție „un colt", pentru prima oară 
portretiza nobili, se tradiția școlii nordice de care lasă goală cea mai comandate pentru împărat. 
dezvoltă în timpul pictură. mare parte a suprafeței Unele au inscripția „Shufu''. 
împăratului Huizong. lucrărilor. 


1345-1368 


Zhao Mengfu, un învățat După exilul autoimpus, 
pictor care avea să lucreze și pentru a scăpa de 

la curtea dinastiei Yuan, impozite, Ni Zan își 
creează Oi si capre, o schimbă stilul, pictând 
renumită demonstrație a peisaje pustii, fără 
talentului său în peniță si oameni. 

cerneală. 
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4 Viaţa pe râu, în ajunul sărbătorii Qing Ming 
(începutul sec. XII) 

Zhang Zeduan + cerneală colorată pe mătase 
25 x 529 cm 

Muzeul Naţional al Palatului, Beijing, China 


5 Vază cu gură în formă de trompetă 
(începutul sec. XIV) 

Dinastia Yuan - vază din gresie ceramică, cu 
glazurá verde 

375 x l6 cm 

Galeria de Artă a Universităţii Yale, 

New Heaven, SUA 


Culori de toamnd pe muntii Qiao si Hua 

(c. 1295), jumătatea stângă 

Zhao Mengfu - cernealá coloratá pe mátase 
Muzeul National al Palatului, Taipei, China 
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Un alt pictor profesionist din perioada dinastiei Sun a fost Zhang Zeduan 
(1085-1 145), a cărui lucrare Viaţa pe râu, în ajunul sărbătorii Qing Ming (detaliu, 
deasupra) furnizează o imagine bogată și precisă a vieţii de zi cu zi întrun oraș — care 
este probabil Kaifeng (numit pe atunci Bianjing), capitala din nord a dinastiei Sun — si 
din împrejurimile lui, la începutul sec. XII. Lucrarea, o serie de picturi panoramice pe sul 
din mătase, descrie activitățile locuitorilor orașului în timpul sărbătorii. Datorită redării 
minutioase a activităților economice și de divertisment, a arhitecturii, a peisajului, a 
bărcilor și a veșmintelor, această lucrare a fost supranumită „Mona Lisa chinezească”, 
Între timp, practica picturii shan shui, apărută în timpul dinastiei Tang, a continuat și 
în perioada Sun, un exemplu fiind lucrarea Primăvară timpurie (1072, vezi p. 102), de 
Guo Xi (c. 1020-c.1090). 

În timpul dinastiei Sun, balanta dezvoltării populaţiei, a agriculturii și a 
meșteșugurilor s-a înclinat spre sud, mișcare accelerată de cucerirea orașului 
Kaifeng de către invadatorii tătari din nord, în | 127. Invazia a dus la divizarea țării 
și la mutarea capitalei dinastiei Sun în orașul Hangzhou, din sud (numit pe atunci 
Lin'an). Ca urmare, perioada dintre anii 960 si 1126 a ajuns să fie cunoscută sub 
numele de dinastia Sun de Nord, iar cea dintre anii | 127 până în 1279, dinastia 
Sun de Sud, Zona de la sud de Fluviul Galben, cunoscută sub numele de regiunea 
Jiangnan, a devenit un centru cultural si artistic după mutarea capitalei, păstrându-și 
importanța și în China modernă. 


Ín timpul dinastiei Sun, membrii claselor superioare au devenit colectionari 
pasionaţi de lucrări artistice si de antichități. Pictura și caligrafia erau ramurile artistice 
cele mai apreciate, dar s-a dezvoltat și producţia de obiecte din lac, din argint si aur si 
din jad, precum și ceramica. Mutarea curții imperiale în sud a fost precedată de apariția 
în nord a cuptoarelor imperiale de ardere, dedicate producerii obiectelor rafinate 
din ceramică, pentru uzul imperial. Dintre acestea, cel mai important era cuptorul de 
la Ru, unde obiectele din ceramică erau fabricate pentru uzul exclusiv al împăratului 
estet Huizong (1082- | 135), din dinastia Sun de Nord. După invazia tătarilor, în | | 27, 
producția de ceramică Ru a luat sfârșit, deși probabil unii dintre olarii de la curte au 
fugit împreună cu stăpânii lor și au construit cuptoare în sud. Ceramica Ru din timpul 
dinastiei Sun de Nord este foarte rară, iar glazura verde și gri-albástrui și formele 
elegante fac din ea cea mai căutată ceramică din China. Obiectele din ceramică cu 
glazură verde și albastră, cum este vasul de pe această pagină, au continuat să fie 
fabricate și după căderea dinastiei Sun de Sud. 

În 1279 invadatorii mongoli (care au luat numele de dinastia Yuan în 1271), 
conduși de Kubilai-Han, au cucerit în sfârșit China. Insule de cultură chinezească au 
supraviețuit și au înflorit, în special în sud, dar timp de 90 de ani China a fost condusă 
de o putere străină, intrând în legătură cu toate teritoriile ce făceau parte din 
marele Imperiu Mongol. Chinezii din sud, ultimii care s-au predat mongolilor, au fost 
discriminați sub noul regim, iar artiștii s-au retras din viața publică. Pictorii eruditi au 
inventat un stil caligrafic concentrat mai degrabă pe exprimarea sentimentelor decât 
pe redarea fidelă a obiectului. 

Unul dintre acești eruditi, Zhao Mengfu (1254-1322), este cunoscut datorită 
frumoaselor sale picturi cu cai. În 1295, Zhao a pictat pentru un prieten cea mai 
cunoscută lucrare a sa care s-a păstrat, Culori de toamnă pe munții Qiao si Hua (detaliu; 
pagina alăturată, jos), o lucrare revoluţionară din punctul de vedere al stratificării scenelor 
din prim-plan, din planul secund și din fundal, pentru a crea o senzaţie de adâncime. 

În timpul dinastiei Yuan s-a reluat activitatea pe rutele comerciale, atât pe Drumul 
Mătăsii, cât și pe mare. Un număr mare de negustori străini s-a stabilit în porturile 
de pe coastă, iar influențele culturale din Orientul Mijlociu s-au resimțit în artele 
decorative. În același timp, tehnologia chinezească de imprimare cu matrite din lemn 
s-a răspândit către vest, în Asia Centrală. Au apărut multe forme de artă, în special 
zaju, un tip de vodevil în care se amestecă dansul, comedia și muzica. Popularitatea 
spectacolelor zaju a influențat până și arta funerară; astfel, într-un mormânt din 
provincia Henan, s-au descoperit aliniate pe pereţi cărămizi din lut ars cu figurine 
tridimensionale, înfățișând personaje din zaju. RK 
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10i 


Primávará timpurie 1072 
GUO XI c. 1020-1090 


sul vertical, cerneală și acuarelă pe mătase 
158 x 108 cm 


Muzeul Naţional al Palatului, Taipei, China 
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4 GHID 


uo Xi a pictat Primăvară timpurie — lucrare în tradiţia dinastiei Sun de Nord a picturii 

monumentale de peisaj — pentru împăratul Shenzong (1048-1085), care a făcut 

reforme pentru a îmbunătăți condiţiile de viață ale supușilor săi. Scopul pictorului era 
poate să îl omagieze pe Shenzong și, date fiind dimensiunea și titlul lucrării, ea a făcut probabil 
parte dintr-un set comandat pentru palatul împăratului. Picturile chinezești pe suluri erau create 
pentru a fi admirate secțiune cu secțiune, nu dintr-un punct de vedere static unic, asa cum avea 
să devină standardul în tradiţia artistică occidentală, iar Guo folosește aici mai multe perspective, 
uneori privind de sus în jos o scenă, iar alteori de la același nivel. Compoziția cu un munte de mari 
dimensiuni în centru, flancat de culmi de înălțime mai mică, era o metaforă consacrată, care indica 
structura ierarhiei imperiale, cu împăratul în vârful ei. La fel, tema primăverii — cu ploile hránitoare, 
cu vânturi calde și cu soare — funcționa ca o metaforă a împăratului binevoitor. Guo Xi pune în 
contrast măreția munților cu activitățile cotidiene ale oamenilor obișnuiți, care par neinsemnati 


în comparaţie cu măreţia naturii, o stare plină de armonie, despre care pictura sugerează că este 
posibilă numai datorită conducerii înțelepte a împăratului. 

Odată cu ocuparea nordului Chinei de către triburile jurchen (sau juchen) din Mongolia, în 
1126, optimismul care contribuise la dezvoltarea acestui gen a fost înlocuit de o atitudine mai 
umilă și mai introvertită. Ca urmare, peisajele monumentale, ca Primăvară timpurie, au fost înlocuite 


cu suluri portabile mai mici, cu o funcţie mai limitată și mai personală. EB 


O DETALII 


| CEATA 

Compoziţia este mai unitară, în 
comparaţie cu lucrările artistice 
create în sec. XI, când distanţa era 
creată prin însumare (formele 
erau amplasate una în spatele 
celeilalte), însă nu există încă un 
plan de bază continuu. Guo Xi 
redă ceața între planul de mijloc și 
cel îndepărtat, creând impresia 
retragerii treptate a perspectivei. 


2 CRESTE ÎN DETALIU 


Muchiile stâncilor din imagine au 
fost mai întâi subliniate cu 
cerneală neagră concentrată, 
apoi Guo Xi a redesenat în 
mod repetat contururile, cu 
straturi de cerneală amestecate 
cu albastru, estompându-le. 
Astfel, artistul a obținut aspectul 
realist al stâncilor, care par să 
apară din ceaţă. 


3 PERSONAJE 

Personajele din imagine sunt 
redate într-o ierarhie crescătoare, 
de la lumesc la spiritual. În colțul 
din stânga jos, două femei se 
întorc spre casă cu copiii. 
Deasupra și spre dreapta, pescarii 
își transportă peștele. La mijloc, 
pelerinii trec un pod și probabil se 
îndreaptă spre unul dintre cele 
două temple budiste, 


4 VEGETAȚIA MONTANĂ 


În loc să folosească o singură 


sursă de lumină, Guo Xi face să 
contrasteze zonele luminoase cu 
cele mai întunecate. Tratarea 
luminii și dinamismul general al 
compoziţiei reflectă perspectiva 
chinezilor asupra lumii, ca 
produs al energiei qi. Qi modifică 
forțele schimbătoare (și opuse) 
yin si yang. 


(O PROFILUL ARTISTULUI 


c. 1020-1067 


Născut în Wenxian, în provincia Henan din nord, Guo Xi a fost 
influențat de pictorul peisagist Li Cheng (919 — c. 967). 


1068-1082 


În 1068, Guo Xi a devenit pictorul de curte al împăratului 
Shenzong si a creat o serie de lucrári inspirate de anotimpuri 
pentru câteva săli din palatele împăratului. Într-un eseu intitulat 
Experiente în pictură, din 1075, un funcționar de la curtea din 
Bianliang l-a numit cel mai bun peisagist al generaţiei sale. Guo Xi 
considera că realizarea sa artistică cea mai importantă este seria 


de peisaje murale pe care a creat-o pentru un templu confucianist 


din Wenxian, în | 082. 
1083-c. 1090 


Guo Xi a murit prin 1090. A notat câteva consideraţii despre 
arta peisajului, iar acestea au fost adunate mai târziu de către fiul 
pictorului, Guo Si, întro culegere de eseuri (numită uneori 
Gânduri mărete despre păduri și izvoare). Eseurile i-au fost oferite 


împăratului Huizong în | | 18, consacrându-l pe Guo Xi ca un mare 


teoretician al artei. 
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ARTA COREEANĂ - DINASTIA GORYEO 


| Avatamsaka Sutra (Hwaomgyong), Coreea 
(perioada Goryeo, secolele XIII-XIV) 
carte pliată cu frontispiciu ilustrat; aur și 
argint pe hârtie (dud) 
204 x 43,7 «m 
Muzeul de Artă din Cleveland, Ohio, SUA 


2 Stropitoare (sec. XIII) 
Autor necunoscut + ceramică celadon 
44,5 cm înălțime 
British Museum, Londra, Marea Britanie 


3 Pernă tare (perioada Goryeo, 918-1392) 
Autor necunoscut - ceramică celadon 
95251 1l; 2:6m 
British Museum, Londra, Marea Britanie 


EVENIMENTE CHEIE 


c. 660-670 d.HR. c. 700 d.HR. 


Regatul Silla cucereste 
regatele Goguryeo si 
Backje, unificând 
peninsula coreeană sub 
o conducere unică. 


Budismul „pământului 
pur" este introdus in 
regatul Silla. 
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oreea a devenit cunoscută în Occident în timpul dinastiei Goryeo (9 18-1392); 
denumirea Goryeo stă la originea numelui modern al țării. Fondatorul acestei 
dinastii, Wang Geon (d. 9 | 8-943) a întemeiat o capitală nouă la Gaeseong, 
în Coreea de Nord de astăzi. Politica sa de expansiune către nord a dat naștere unui 
conflict la granița nordică. În ciuda atacurilor succesive ale triburilor din Manciuria, 
schimburile economice și culturale cu dinastia Sun din China au luat amploare la 
începutul dinastiei Goryeo, lăsând amprente puternice în cultura Goryeo. 
Sec. XII a reprezentat o epocă de pace și de prosperitate în dinastia Goryeo. 
În această perioadă au fost create unele dintre cele mai frumoase obiecte artistice 
și obiecte din ceramică verde (numită si celadon). Obiectele clasice din celadon, 
de culoarea jadului si smáltuite, erau foarte căutate mai ales în China, unde erau 
cunoscute sub numele de „cele dintâi de sub ceruri". Ceramica coreeană se distinge 
datorită decoratiunilor făcute în glazură, numite sanggam. Perna din ceramică (pagina 
alăturată, jos) este un exemplu tipic de pernă pentru aristocrați și călugării budiști; 
folosite pentru somn, pernele erau deseori îngropate odată cu posesorii lor, la moartea 
acestora. Decoratá cu o incrustatie sanggam rafinată, această pernă are un model 
ajurat, reprezentând zale de lant intrepátrunse. Incrustatille în diverse materiale erau 
folosite pe scară largă în timpul regatului Goryeo, nu numai în cazul ceramicii celadon, 
ci și pentru obiectele din lac si pentru cele din metal. Incrustaţiile sunt prezente in 
unele dintre cele mai reușite lucrări artistice din această perioadă. Stropitoarea (pagina 
alăturată, sus) este incrustată cu un motiv cu flori stilizate. Deși din perioada Goryeo 
s-au păstrat multe obiecte de artă decorativă, picturile laice rămase până astăzi sunt în 
număr foarte mic. 


918 d.Ha. 993-1018 c. 1000-1200 c. 1200 


Coreea este invadatá de 
trei ori de cátre nomazii 
khitan din nordul Chinei. 


Wang Geon intemeiazá 
dinastia Goryeo in 
orasul Gaeseong. 


Sunt create primele 
picturi budiste; 
majoritatea dateazá insá 
din sec. XIV. 


Ceramica celadon ajunge 
la apogeu, din punct de 
vedere artistic si tehnic. 


Totuși, la începutul dinastiei Goryeo, a fost înființat un serviciu guvernamental 
destinat picturii. Yi Nyeong (activ în timpul domniei lui Injong, | 122-1 146) era un 
celebru pictor profesionist, iar lucrările sale erau apreciate de împăratul Huizong din 
dinastia Sun (China). O activitate erudită apreciată în perioada Goryeo era realizarea 
de picturi în cerneală monocromă ale asa-numitilor „patru domni": bambusul, orhideea, 
floarea de prun și crizantema. 

După lovitura de stat din | | 70, armata a deținut puterea timp de un secol, până 
când invaziile mongole (1231-1259) au dus la restabilirea autorității politice a curții. În 
1259, curtea Goryeo a semnat un tratat de pace cu mongolii, iar coreenii au ajuns să fie 
conduși de dinastia Yuan. Pentru prima dată în istorie, peninsula coreeană era controlată 
de o putere străină. Prinții moștenitori din dinastia Goryeo erau obligati să locuiască 
în capitala dinastiei Yuan, până când se urcau pe tron), și să ia de soții prințese mongole. 
Mongolizarea dinastiei Goryeo a fost profundă: s-au preluat nume mongole, se vorbea 
limba mongolă și s-au adoptat veșmintele și coafurile mongole. Această alianță politică a 
dat naștere unor legături culturale și economice puternice între Goryeo și Yuan. 

Neoconfucianismul a fost adus în Coreea din China, de către dinastia Yuan. 
Influența ceramicii specifice perioadei Yuan asupra ceramicii celadon din regatul 
Goryeo a început să se manifeste atât în forme, cât si în modele. Artiştii mongoli au 
fost chemaţi în Goryeo, în această perioadă fiind executate multe imagini sculptate și 
pictate în stilul budist. La cererea dinastiei Yuan, scribii și pictorii coreeni au călătorit în 
China, aducând cu ei sutre anluminate, cum ar fi manuscrisul anluminat al Avatamasaka 
Sutra (pagina alăturată). 

Acesta este frontispiciul unui text sacru alcătuit din mai multe volume, iar tușele 
aurite înfățișează curtea unui templu în fata căruia se află un grup de personaje. Cel 
mai înalt personaj, Buddha Viitorului (Maitreya), vorbește unui pelerin îngenuncheat, 
care îl întreabă care este calea spre trezirea spirituală. Toate textele sutrei sunt pictate 
cu argint. Manuscrisele cu anluminuri din perioada Goryeo au fost considerate, ca și 
picturile budiste, drept elemente de tribut și au fost pretuite în China pentru calitățile 
lor estetice și religioase. Manuscrisele cu anluminuri erau apreciate și în Japonia dinastiei 
Muromachi, un număr mare de lucrări din perioada Goryeo păstrându-se încă în 
templele budiste de acolo. 

Budismul a devenit religie oficială la începutul perioadei Goryeo; sub patronajul 
curții regale și al aristocrației, numărul templelor budiste a crescut, iar arta budistă 
a cunoscut o periodă de înflorire în toate manifestările ei. În Coreea, dorinţa de a 
promova budismul a impulsionat crearea de tipărituri. La începutul sec. XIII, au fost 
inventate literele mobile din metal, pentru a înlesni distribuirea textelor; Jikji, cea 
mai veche carte din lume tipărită cu litera din metal, contine principiile esenţiale ale 
budismului zen. Toate textele canonice budiste au fost consemnate în 81 340 de 
xilogravuri, Tripitaka Koreana. Cu toate acestea, spre sfârșitul perioadei Goryeo, 
budismul a început să decadă ca religie oficială de stat. Întradevăr, degenerarea și 
modificarea budismului în perioada târzie a dinastiei Goryeo au contribuit la căderea 
dinastiei însăși. HY 


1236-1251 


Regatul Goryeo este Se tipáresc primele cárti Este creată Tripitaka Regatul Goryeo devine 
invadat de mongoli si cu ajutorul literelor Koreana, o colecţie de vasal al mongolilor, iar 
este înfrânt numai după mobile. 81 340 de xilogravuri, cultura mongolă este 
o lungă rezistență. apărând astfel o nouă introdusă în regat. 


versiune tipărită a 
scrierilor budiste. 


După o lungă perioadă 
de rezistență a 
localnicilor, mongolii 
sunt în sfârșit alungați 
din Coreea. 


Generalul Yi Seonggye, 
împreună cu chinezii, 
detronează dinastia 
Goryeo si întemeiază 
dinastia Yi. 
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Triada Amitabha sec. XIV 
AUTOR NECUNOSCUT 


pigment, cernealá si aur pe mátase 
110x 5l cm 

Leeum, Muzeul de Artá Samsung, Seul, 
Coreea 
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n timpul dinastiei Goryeo (9 | 8—I| 392), familia regală și aristocrații au angajat cei mai buni 

pictori de curte pentru a crea lucrări de inspiraţie budistă în acest gen, care erau puse lângă 

patul muribunzilor, pentru a-i ajuta să se mântuiască și să renască în Paradisul Vestic al lui Buddha. 
Această lucrare din sec. XV, caracterizată de o compoziție echilibrată, de tuse minutioase, de 
modele complicate si de culori subtile cu linii cu dense contururi aurite, reflectă gustul și rafinamentul 
aristocratic al dinastiei Goryeo. 

Încadrat de doi bodhisattva („ființe superioare") — unul în picioare, celălalt îngenuncheat —, 
Amităbha Buddha stă în picioare în dreapta, întâmpinând sufletul credinciosului muribund, reprezentat 
de o mică siluetă aflată în stânga jos, îngenuncheată, privind în sus, cu mâinile împreunate în rugăciune. 
Budiștii credeau pe atunci că, datorită rostirii cu credință a numelui lui Buddha, Amităbha le îngăduia 
credincioșilor să se nască din nou în Sukhavati, un Pământ Pur destinat celor ce caută iluminarea. Capul 
fiecărei fiinţe sacre este înconjurat de un nimb din aur iar triada Amităbha sade pe piedestaluri în 
formă de floare de lotus, simbolizând prezenta lor în Sukhavati. Modelele complicate și elaborate 
de pe veșmintele lor sunt subliniate de conturul somptuos și în același timp delicat. Pe veșmântul 
lui Amităbha, medalioanele cu arabescuri în formă de lotus, simbolizând universul, rămân rotunde 
în ciuda cutelor vesmántului. O rază de lumină pornește dintr-o piatră prețioasă aflată pe fruntea 
lui Amităbha. Aceasta este directionatá spre sufletul muribundului, a cărui atenţie este concentrată 


asupra lui Buddha, întărind legătura spirituală cu acesta. HY 


«» DETALII 


| FATA CĂLUGĂRULUI 


Ksitigarbha (Jijang) — bodhisattva 
al lumii de dincolo si salvator al 
tuturor ființelor din chinurile 
iadului — este singurul personaj 
care se uită direct spre privitor. 
Este reprezentat ca un călugăr, 


cu capul ras și veșmânt monahal, 


iar în mâna dreaptă tine un 
giuvaier care îndeplinește 
donnte. 


2 SEMN DE BUN VENIT 


Buddha luminii infinite, 
Amităbha, întâmpină sufletul 
muribundului. Mâna stângă este 
surprinsă într-o mudra (gest) în 
care degetul mijlociu și degetul 
mare se ating. Pe pieptul lui se 
află o svastică, simbolizând 
învățăturile budiste, iar în palma 
dreaptă apare chakra, roata legii 
lui Buddha. 


3 LOTUS DE AUR 


Bodhisattva milei infinite, 
Avalokitesvara 
(Gwaneum),se apleacă 
spre silueta minusculă. Tine 
în mâini suportul din aur în 
formă de lotus, care va fi 
folosit pentru a duce 
sufletul către Paradisul 
Vestic al lui Amităbha, 
conducătorul său spiritual. 


«^» GHID 


PICTAREA PE VERSO 


Picturile budiste din perioada Goryeo sunt remarcabile 
datorită atmosferei calme, deși folosesc culori primare. 
În lucrarea Avalokitesvara apă-lună din sec. XIV (dedesubt), 
Avalokitesvara, bodhisattva al compasiunii si înțelepciunii, 
este sub înfățișarea sa de apă-lună, într-un moment de 
contemplare tăcută. Imaginea a fost realizată prin folosirea 
tehnicii pictării pe verso. Mai întâi au fost schitate 
contururile imaginii pe suprafața lucrării, cu cerneală 
neagră sau roșu-aprins. Culorile au fost aplicate apoi pe 
dosul pânzei de mătase, înainte să fie pictate pe fața 
acesteia. Picturile budiste din perioada Goryeo se disting 
datorită folosirii subtile 
a culorilor. Aici, 
rosul-aprins a fost 
folosit pentru veșminte, 
împreună cu verdele de 
malahit, albastrul de 
zinc si aurul. Carnatia a 
fost redată prin 
aplicarea de alb de zinc 
şi de ocru, pe ambele 
fețe ale suprafeței de 
pictat. Aurul a fost 
aplicat după schitarea 
conturului și a cutelor 
veșmântului. Această 
tehnică de aplicare a 
culorii avea ca rezultat 
o netezime si o 
adâncime neobișnuite. 


ARTA COREEANĂ 


107 


ARTA ROMANICA 


|. Ispitirea lui Hristos (c. | 120-1140) 
Autor necunoscut + frescă (actualmente pe 
pânză) 
213,5 x 300 cm 
Muzeul de Artă Metropolitan, New York, SUA 


2 lisus pe tron (c. 1190) 
Nicolas de Verdun - fragment dintrun 
relicvariu aurit si argintat 
Domul din Kóln, Kóln, Germania 


3 Prorocul Zaharia (c. | | | 0) 
Wiligelmo - marmură 
detaliu de pe portalul 
Domului din Modena, 
Modena, Italia 


EVENIMENTE CHEIE 


| 1039-1065 


c. 1000 


storicii de artă au inventat termenul „romanic“ la începutul sec. XIX, pentru a 

descrie arta occidentală din sec. XI si XII. Majoritatea lucrărilor artistice create în acea 

perioadă provin din mănăstiri, care pe atunci erau locasuri de studiu si creatie, fiind 
foarte bogate. Bisericile erau decorate cu broderii si tapiserii, cu statui, icoane, fresce și 


cu vitralii, toate lucrate cu migală. De asemenea, se produceau manuscrise anluminate si 
obiecte liturgice, cum ar fi crucifixuri, sfesnice și potire din metal, email și fildeș. 

Termenul „romanic“ a fost sugerat de structura bisericilor. Acestea se bazau pe 
planul bazilicii romane cu naos, absidă si nave laterale, desi de-a lungul naosului s-au 
adăugat un transept si o zonă care să permită credincioșilor să înconjoare altarul 
SI să viziteze micile capele laterale. Biserici al căror stil arhitectural este considerat 
romanic, cu fațade sculptate, arcuri semicirculare si bolți în leagăn, au fost construite 
din Scandinavia si până la Marea Mediterană. Sculpturile din marmură si piatră care le 
decorează reprezintă majoritatea exemplelor de artă romanică păstrate páná in ziua 
de azi, deoarece de-a lungul timpului a dispărut un număr mare de fresce, vitralii, ca si 
de manuscrise si broderii. 

Arta romanică nu imită, pur si simplu, stilul artei antice romane. Ea a fost 
influențată si de arta coptă din Egipt, de arta sasanidá din Persia (Iranul de astăzi), 
de arta insulară (vezi p. 86) din Franța, Elveția, Belgia, dar si de arta vikingilor din 
Scandinavia si din Germania sau de arta bizantină (vezi p. 72) din Grecia si Turcia. 

Pacea relativă care a caracterizat această perioadă a încurajat comerțul si 
pelerinajele, iar pe măsură ce credincioșii străbăteau rutele de pelerinaj din Europa, 
bisericile, mănăstirile și altarele pe care le vizitau erau din ce în ce mai bogat împodobite. 


Cultul Fecioarei Maria 
devine o componentă 
populară a catolicismului, 
sporind chemarea la 
credință a maselor 
neștiutoare de carte. 


Este construită clădirea 
mănăstirii Sainte-Foy din 
Conques, Franta, cu cor si 
ambulatoriu, ceea ce o 


indepárteazà de precedentele 


arhitecturale romane. 
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| 106! 1066 


Normanzii, mercenari 
încă din 1016,în sudul 
Italiei pun treptat 
stăpânire pe teritoriu, 
apoi invadează si 
cuceresc și Sicilia, 


William Cuceritorul 
invadează Anglia. 
Urmează o perioadă în 
care se construiește 
mult, mai ales în stil 
romanic, 


1066-1068 1073 


Abatele Desiderius 
supravegheazá 
reconstruirea mánástirii 
Monte Casino, de lângă 
Napoli, care încorporează 
mozaicuri grecești 
existente. 


Grigore VII 
(Hildebrand) devine 
papă, declarându-și 
independența față de 
puterea laică. 


Biserica recurgea la povestiri și simboluri pentru a transmite credincioșilor, 
în majoritate neștiutori de carte, și pelerinilor mesajul Bibliei. Fresca Ispitirea lui 
Hristos (pagina alăturată) s-a aflat initial în Ermita de San Baudelio de Berlanga, 
în provincia Soria din Spania, și reprezintă o povestire tipic didactică. Lucrarea 
face parte dintr-un ciclu de fresce care împodobeau tavanul bisericii și este 
remarcabilă datorită coloritului strălucitor și personajelor stilizate. Capetele, ochii, 
mâinile și picioarele de mari dimensiuni și trăsăturile colturoase și expresive sunt 
asemănătoare cu cele din iconografia bizantină. Fresca înfățișează povestea ispitirii 
lui Hristos de către diavol, în deșert, și cuprinde trei episoade. Mai întâi, diavolul îl 
ispitește pe Hristos să transforme pietrele în pâine, pentru a-și potoli foamea; apoi, 
îi sugerează să se arunce de pe o culme, pentru a fi salvat de îngeri; în sfârșit, când 
diavolul este învins, îngerii îi vin Mântuitorului în ajutor; după încercările care au 
durat patruzeci de zile. 

Un alt exemplu de artă romanică didactică este un basorelief din marmură 
de mari dimensiuni, Facerea și ispitirea lui Adam si a Evei (c. | | 10), situat pe fațada 
de vest a catedralei din Modena, Italia. Catedrala devenise un loc de pelerinaj 
datorită faptului că adăpostea o relicvă cu sângele lui lisus, Încă o dată, linearitatea 
personajelor amintește de cea specifică artei bizantine. Lucrarea care îi înfățișează pe 
Adam si Eva, rusinati și purtând frunze de smochin, fi aparţine lui Wiligelmo (activ în 
c. 1099-1120), primul mare sculptor italian. Relieful face parte dintr-un sir de lucrări 
ce prezintă scene din Geneza și este prima friză de mari dimenisuni cunoscută, care 
înfățișează un subiect exclusiv biblic. De asemenea, sculptorul a realizat |2 reliefuri ale 
prorocilor din Biblie, precum Zaharia (dreapta, jos), pentru a decora portalul bisericii. 
Dispunerea lor și ornamentele complicate sunt asemănătoare celor din frizele care 
decorau arcurile de triumf romane. 

Un exemplu de mobilier de biserică în stil romanic este Altarul celor trei 
magi (c. 1180-1225), cel mai mare relicvariu din Europa, aflat în domul din Köln. 
Catedrala a fost un loc de pelerinaj si contine un relicvariu din aur stratificat, 
confecționat pentru a adăposti moaștele celor trei regi magi. Piesele care alcătuiesc 
relicvariul, din care face parte și fragmentul cu Hristos (dreapta, sus), au fost create 
de meșterul aurar francez Nicolas de Verdun (activ în | 181—1205). Prezentând 
scene din viaţa lui lisus, dar si imagini ale apostolilor si prorocilor, relicvariul contine 
74 de personaje care alcătuiesc o secvenţă narativă cu margini bogat împodobite; 
emailul si cele peste o mie de pietre prețioase adaugă un colorit bogat. 

Printre manuscrisele cu anluminuri care ne-au parvenit se numără și Biblia 
engleză de la Winchester (c. | 160-1 175), unul dintre cele mai complexe. Scrisă de 
către un preot în latină, pe pergament, a fost creată pentru a fi folosită în timpul 
slujbelor. Călugării au muncit peste 20 de ani, cu materiale printre care se numără 
aurul și lapislazuli, pentru a crea inițialele bogat ornamentate care deschid fiecare 
capitol. Folosirea ca decoraţiuni a animalelor, a plantelor și a scenelor realiste este 
tipică pentru arta romanică, însă faldurile veșmintelor personajelor și alte detalii 
diferă puțin de convențiile romanice și trimit spre stilu! gotic (vezi p. 128). CK 


net ret 


1152-1190 


În Anglia începe 
construcția catedralei din 
Durham. O capodoperă a 
artei romanice, aceasta 
este terminată după 

40 de ani. 


Este sfințită bazilica San 

Marco din Venetia. Planul 
bisericii este o adaptare 
a modelului roman. 


Papa Urban Il 
declanşează o cruciadă 
pentru a cuceri de la 
musulmani locurile 
sfinte, din Orientul 
Mijlociu. 


Sunt terminate 
basoreliefurile de pe 
timpanul romanic de la 
mánástirea din Vézelay, in 
Franta. 


Abatele Suger incepe 
construirea bazilicii 
Saint-Denis din Paris.Va fi 
primul edificiu important 
construit în stil gotic. 


Frederic | Barbarossa, 
împărat al Sfântului 
Imperiu Roman, 
încurajează o artă de 
curte diversă, cu 
elemente romanice, 
islamice și bizantine. 
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TAPISERIA DIN BAYEUX 1066-1077 
AUTOR NECUNOSCUT 


broderie cu fir de lână pe in apiseria din Bayeux este o broderie, unică atât datorită dimensiunilor foarte 
50 x 7 000 cm 
Centrul William Cuceritorul 
Bayeux, Franța 


mari, cât și evenimentelor înfățișate în ea. Prezintă victoria lui William, ducele 
Normandiei, împotriva regelui Harold || al Angliei, o victorie care a făcut 
ca normandul să fie poreclit „William Cuceritorul". În broderie sunt prezentate 
evenimentele care au dus la Bătălia de la Hastings, din 14 octombrie 1066. Ele 
încep cu anul 1064, când regele fără moștenitori al Angliei, Eduard | Confesorul, l-a 
trimis pe Harold, cumnatul său, în provincia Normandia din Franta, cu scopul de a-i 
oferi lui William tronul Angliei. Se pare că Eduard îi promisese tronul lui Harold în 
ianuarie 1066, iar apoi a murit. Harold a ajuns pe tron. În câteva luni, William și-a 
adunat armatele, a invadat Anglia și l-a înfrânt pe noul rege la Hastings. Sectiunile din 
De tapiserie reproduse aici infátiseazá moartea lui Harold și înfrângerea armatei sale. 
“O GHID Tapiseria a fost făcută pe pânză subțire de in. Este compusă din nouă fâșii, 
B inegale ca lungime, dar toate cu aceeași lățime. Modelul, inscripțiile, utilizarea 
elementelor narative și a temelor animaliere sunt tipice artei romanice din 
nordul Europei. Inscripţiile sunt în latină și, foarte probabil, tapiseria a fost creată 
sub supravegherea unui preot. Culorile folosite — brun, ocru, verde-arămiu, 
albastru-ultramarin și galben — au rareori legătură cu natura; ele indică mai degrabă 
paleta de culori disponibile în acel moment. Se crede că lucrarea a fost executată 
în sudul Angliei, probabil de către călugărițe care au primit această sarcină de la 


Odo, episcopul de Bayeux, fratele vitreg al lui William Cuceritorul. CK 
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ARTA POVESTIRII 


Întocmai ca o bandă desenată modernă sau ca imaginile de 


prezentare ale unui film, această tapiserie spune o poveste 
şi este o lucrare de artă narativă. Structura episodică a 
lucrării amintește de ilustrațiile din manuscrisele Bibliilor 
anglo-saxone. Scopul ei era să prezinte faptele, dar tapiseria 
era și un instrument de propagandă pentru William, 
convingându-l pe privitor că invazia a fost total justificată. 
Scena arată simultan încoronarea lui Harold (dreapta) ca 
rege al Angliei, în ianuarie 1066, dar si lanţul de evenimente 
care avea să ducă la înfrângerea Angliei de către francezi. 
Cometa Halley, în partea din stânga sus,a apărut pe cer la 
patru luni după încoronarea lui Harold, iar în Evul Mediu, 
cometele erau considerate un semn de rău augur. Așadar, 
prezența ei aici sugerează faptul că acțiunile lui Harold sunt 
necurate. Între timp, flota normandă se strânge în partea 
de jos a tapiseriei. Includerea simbolică a cometei si a flotei 
sporeşte tensiunea dramatică si prevesteste iminenta 
înfrângere a regelui Harold. 
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| MOARTEA LUI HAROLD 


Harold a fost ucis după ce o 
săgeată i s-a înfipt în ochi; încerca 
să o scoată, când a fost doborât 
de un cavaler normand. Inscripția 
de deasupra lui spune: „Regele 
Harold a fost ucis.” Este posibil ca 
apoi William s š fi exilat pe 
cavalerul care l-a ucis pe Harold, 
întrucât prin fapta sa a dat dovadă 
de lipsă de cavalerism. 


2 MARGINI ILUSTRATE 
Marginile superioare și inferioare 
ale lucrării funcționează ca un 
cadru și cuprind figuri stilizate de 
animale, dar si scene indicând 
anotimpurile, cum este aratul 
ogoarelor: Broderia, care 
înfățișează 626 de persoane 
(dintre care trei femei), oferá o 
descriere unică a vieții cotidiene 
din sec. XI. 


3 DIVERSE CUSĂTURI 


Pentru a crea contururile s-au 
folosit cusătura oblică, iar 
interiorul personajelor a fost 
realizat prin cusături pline. S-au 
folosit cusături în lant ori tighel, cu 
fire colorate de lână și de in, 
pentru a face lumini și umbre și 
pentru a mări efectul de reliefare 
a literelor și a obiectelor, de 
exemplu săgețile și lăncile. 


ARTA ROMANICĂ II 


ARTA PRECOLUMBIANA 


EVENIMENTE CHEIE 


1200 


Orasul Cuzco, din 
sud-estul actualului stat 
Perú, este înființat de 
cátre incasi, devenind 
capitala Imperiului Inca. 


c. 1325 


Aztecii întemeiază orașul 
Tenochtitlán, pe o insulă 
de pe lacul Texcoco, în 
valea Mexicului. Acolo se 
află acum orașul modern 
Ciudad de Mexico. 
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ermenul „precolumbian“ se referă la civilizațiile care au înflorit în cele două Americi 
înainte de calătoriile lui Cristofor Columb (c. 1451-1506), care au avut loc între 
anii 1492 si 1504. Pe continentul Americii de Nord, influenţa aztecilor, numiţi si 


mexica, a luat amploare în valea Mexicului până când imperiul a cuprins regiunile muntoase 
din Mexicul actual, de la coasta Golfului Mexic și până la Oceanul Pacific. Peninsula Yucatân 
din Mexic era sub stăpânire maya, iar civilizația mixtecă a dominat părti din sudul Mexicului, 
deși multi membri ai populaţiei mixtece trebuia să plătească tribut aztecilor În America de 


Sud, populația chimü, pe coasta nordică a Peru, a fost cucerită de incași,imperiul acestora 
întinzându-se de la regiunile muntoase din Peru, până în sudul statului Peru și în Ecuador; 
Columbia, Bolivia, în nordul statului Chile si în nord-vestul Argentinei. Toate aceste civilizații 
indigene au dispărut odată cu sosirea spaniolilor: 


Primul contact între spanioli și negustorii băștinași din Americi a avut loc în 1518, 
pe insula Cozumel, în largul coastei estice a peninsulei Yucatán: spaniolii au început să 


colonizeze regiunea un an mai târziu. Când au sosit, europenii au descoperit o regiune 
din care lipsea unitatea politică și care era formată dintr-un mare număr de grupuri 
distincte, având însă caracteristici culturale comune. 


c. 1350 


Regatul Chimu este 
întemeiat pe coasta 
nordică a statului Peru, 


c. 1427 


Itzcoatl (d. 1427-1440) 
devine împăratul aztecilor. 
Pune la cale o triplă alianță 
cu orașele Texcoco și 
Tlacopan, iar Imperiul 
Aztec se mărește. 


1438 


Yupanqui ia tronul 
Imperiului Inca, sub 
numele de Pachacutec 
(d. 1438-1471), inițiind o 
perioadă de expansiune 
rapidă în Anzi. 


c. 1441 


O revoltă în orașul maya 
Mayapân din Mexic duce 
la părăsirea acestuia. 
Peninsula Yucatân se 
divizează în orașe-stat 
concurente. 


Arta precolumbianá tárzie variazá, ca urmare, in functie de regiune si de 
moștenirea culturală. Totuși, rutele comerciale de pe continent care legau 
populaţiile băștinașe erau bine dezvoltate, iar o rută comercială pe mare urma 
linia de coastă a peninsulei Yucatân. Analiza bunurilor transportate pe aceste rute 
comerciale le-a permis arheologilor să descopere ce articole erau comercializate și 
ce obiecte și stiluri de ceramică au influenţat arta de mai târziu, 

Aztecii au creat o arhitectură monumentală, sculpturi:în piatră și reliefuri, 
precum și ceramică și picturi; meșteșugarii produceau obiecte artistice sofisticate, 
utilizând pene, aur și mozaicuri din turcoaz. Subiectele reflectă un set complex de 
simboluri, asociate cu ritualurile religioase, cu zeii și cu calendarul divinatoriu care 
ritma anotimpurile agricole. De exemplu, Piatra Soarelui (pagina alăturată, sus) se 
afla în principalul templu al soarelui din capitala aztecă Tenochtitlân. Se consideră 
că aceasta redă fata zeului soarelui, Tonatiuh, iar inelele concentrice care îi 
înconjoară fata contin numele zilelor din calendarul aztec. Limba zeului are forma 
unui cuțit pentru sacrificii, iar de fiecare parte a feței se află un cerc care contine 
gheare cioplite ce tin strâns câte o inimă. 


Aztecii, popoarele maya și mixtecii erau organizați în societăți ierarhice si 
credeau că expunerea genealogiei și a nobletei erau foarte importante. Acest 
lucru este exemplificat cel mai bine de diversele codice care s-au păstrat, cum 1 
ar fi Codicele mixtec (1200-1521; vezi p. | 16) care relatează viața nobilului 
Opt-Cerbi-Gheará-de-Jaguar. Codicele foloseau un sistem sofisticat de scriere cu 
pictograme și aveau scopuri documentare și ceremoniale. 

În ceramică, exista o diferenţă clară între obiectele pentru uzul:zilnic și cele 
folosite în timpul ceremoniilor; acestea din urmă erau mai complexe și erau 
decorate cu motive pictate. Arderea de tămâie era considerată ca find un mod 
de comunicare a oamenilor cu zeii, iar capacele împodobite (xantiles) ale cátuielor 


(vase pentru arderea tămâiei) aveau formă umană (dreapta, sus), fumul ieșind prin 
gura deschisă a siluetei goale pe dinăuntru. Podoaba de pe capul acestui capac 
de cátuie i-a făcut pe experti să conchidă că 1l înfățișează pe Macuilxochitl sau 


| Piatra Soarelui aztecă — detaliu (1479) 
Autor necunoscut + bazalt 


Xochipilli, zeul aztec al muzicii, dansului, petrecerilor și sexualității. 


Incasii aveau un talent de excepție în ce privește arhitectura, sculptura în piatră, S 57 ¿m diametru 
ceramica, prelucrarea metalelor preţioase si a textilelor (vezi p. | | 4). Populaţia chimu Muzeul Naţional de Antropologie, 
este bine cunoscută datorită ceramicii negre strălucitoare specifice și a obiectelor ei ish o E 
din metal. Ambele populatii sunt recunoscute datoritá obiectelor din pene,?n care 2 Capac de cátuie (c. 1200-1499) 
s-au folosit penele viu-colorate ale păsărilor din pădurea tropicală amazonianá si Autor necunoscut - ceramică, pigment 
din regiunile muntoase ale Anzilor. Penele erau folosite în viaţa de zi cu zi, dar și în 575 cm H 


Muzeul de Artá Metropolitan, 


. —-— 3 . maw. E ; ; 
ritualurile religioase, împodobind covoarele de perete, îmbrăcămintea si accesoriile New York, SUA 


purtate de membrii elitei, cum ar fi podoabele capilare, cerceii, evantaiele si pieptarele. 


Pieptarul chimü (pagina alăturată, jos) era purtat de un membru al casei regale, 3 Pieptar chimu (c. 1470-1528) 

probabil ca o bavetă, și este posibil să se fi crezut că oferă o putere spirituală sporită. ANEI necunoscut - bumbac, pene și mărgele 
" A AS UU S aic Aa in scoicá 

Penele roșii sunt legate în șiruri si sunt cusute pe spatele tesáturii simple; penele Sp DIE 

albastru-inchis si turcoaz sunt lipite. RM Muzeul de Artă din Dallas, SUA 


Incașii cuceresc Regatul Spaniolii. conduși de Conchistadorii spanioli Regele aztec Montezuma Conchistadorii spanioli Împăratul incas Atahualpa 

Chimú, cu capitala la Hernân Cortes invadează regatul mixtec. II (d. 1502-1520) este sosesc în peninsula (c. 1502-1533) este 

Chan Chan, în Perú. (1485-1547), încep ucis, iar în anul următor Yucatán și până in executat de conchistadorii 
cucerirea Imperiului capitala aztecă, 1546 cuceresc toate spanioli, iar Imperiul Inca 
Aztec. Tenochtitlán, este statele maya. se destramă. 


cucerită de spanioli. 
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Tunică incasă tesutá c. 1496 
AUTOR NECUNOSCUT 


bumbac, lână de lama, de alpaca 
sau de vicunia 

92 x 72 cm 

Muzeul Field, Chicago, SUA 
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esăturile create de incași și de civilizațiile precolumbiene anterioare prezintă mare interes 
pentru cercetătorii occidentali, nu numai datorită varietátii fibrelor animale si vegetale, ci si 
gamei surprinzătoare de culori aflate la dispoziția tesátorilor. Bărbaţii din Imperiul Inca 
) purtau o tunică (poncho) alcătuită dintr-o bucată de țesătură îndoită la mijloc, având 
o gaură în centru, pentru cap. Părțile laterale erau cusute, cu deschizături pentru brațe. Acest 
veșmânt se numea unku; pe dedesubt se purta o bucată de pânză care acoperea zona genitală, iar 
în anotimpul rece este posibil ca bărbaţii să fi purtat și o pelerină din bumbac. 
Incașii de rang înalt purtau un veșmânt identic, făcut dintr-o țesătură brodată, numit cumbi, 


care avea două fete si era finisat la fel de atent pe ambele părți. Vesmintele regelui, numit inca, 
erau cele mai rafinate dintre toate, Acestea erau tesute de „femeile alese“ (vezi panoul de jos) 


numai din lână de vicunia. După ce erau purtate de inca, veșmintele erau distruse, pentru ca 
nimeni altcineva să nu le atingă. 

Unku prezentat aici se crede că aparținea unui războinic. Astfel de tunici nu erau luate direct 
de la țesător; ci erau primite ca daruri chiar de la inca. Modelul îndrăzneț — care combină un 
triunghi roșu și un model tip tablă de șah — avea un scop heraldic, semnalând foarte clar poziția 
socială superioară a celui care purta veșmântul, în fața supușilor care, în marea lor majoritate, nu 
știau să scrie și să citească. Mai mult, prezența foarte vizibilă a funcționarilor care purtau astfel de 


tunici cu model le amintea supușilor de invincibilitatea conducerii incase. RM 
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I MODEL TIP TABLĂ DE ȘAH 


Printre tunicile incase care 

s-au păstrat, modelul cu tablă 
de șah este cel mai întâlnit, 
Cronicarul spaniol Francisco 
Xerez (1495-c. 1565) a notat 
că bărbații îmbrăcaţi în. uniforme 
care semănau cu o tablă de șah 
au sosit împreună cu regele 
Atahualpa (c. 1502-1533) la 


2 MOTIV CU INSECTE 


Porțiunea roșie a tunicii este 


împodobită cu insecte aurii; 
insecte de alte culori 
Tnfrumuseteazá tivul în formă 
de tablă de șah. Existenţa unor 
tunici roșii cu model în tablă 
de șah, dar fără ornamentatii, 
sugerează că motivele îl 
distingeau pe purtător de cei 


de rang inferior: 


Cajamarca, în Peru, în 1532. 


FEMEI ALESE 


Statueta din aur din sec. XV sau XVI (dreapta), invesmántatá într-o țesătură 
peruviană prinsă cu un ac din aur, reprezintă una dintre „femeile alese“ de la 
curtea regelui incas. Când împlineau cam zece ani, fetele erau alese pentru 
frumusețea lor si erau luate din căminele lor pentru a fi trimise la curte, fie în 
centrele din provincie, fie la Cuzco, capitala Imperiului Inca. Aceste fete alese, 
sau acllyaconds, erau singurele femei incase care primeau o educație. 
Profesoarele lor, tot „femei alese“, care se numeau mamaconas, le învățau cum 
să pregătească mâncarea și băutura, le initiau în religie si în cosmologie si le 
predau primele noțiuni de tors și de țesut. La vârsta de 16 ani perioada de 
instruire se termina, iar fetele erau pregătite să intre în viața de la curte. Unele 
deveneau concubinele regelui sau erau oferite ca soții, pentru a consolida 
alianțele politice, însă majoritatea fetelor deveneau tesátoare și creau cele mai 
rafinate țesături incase, Pe lângă veșmintele destinate membrilor curții 
imperiale, ele creau obiecte pentru rege, pe care acesta le oferea ca daruri sau 
cu care îi răsplătea pe conducătorii provinciilor. La fel de important era și rolul 
fetelor în pregătirea mâncărurilor și a băuturilor pentru numeroșii supuşi care 
făceau munci obligatorii pentru rege. Si sub acest aspect fetele erau 
indispensabile pentru conducerea fără probleme a imperiului.;. 
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Codicele mixtec 1200-1521 
AUTORI NECUNOSCUTI 


| CERCURI SI CAP DE SARPE 


Nobilii mixteci erau botezați după 


2 LINII ROȘII 


Codicele relatează povestea 
ziua în care se nășteau și sunt în stil boustrophedon (în 
identificaţi în codice prin cercurile oglindă). Aceasta înseamnă 
și hieroglifele asociate numelor lor că cititorul trebuie să o 
calendaristice. Cele șapte puncte urmărească de la dreapta 
de deasupra șarpelui reprezintă la stânga și de la stânga la 
numele nobilului Sapte-Serpi. 

Numele lui Opt-Cerbi-Gheară-de- 


Jaguar este indicat de cele opt 


dreapta, iar nu într-o manieră 
liniară. Direcţia narațiunii este 
A indicată de o serie de linii 


rä verticale si orizontale 


P 
Păi 


cercuri de lângă hieroglifá. 
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odicele este un tip de carte care cuprinde, de obicei, pagini separate, legate 

întrun fel sau altul. În Mezoamerica precolumbiană, codicele avea forma 

unei foi unice, de dimensiuni mari, confecționată din piele de animal sau 
din scoarță, acoperită cu mortar și împăturită în formă de acordeon. Multe dintre 
codicele scrise înainte de cucerirea spaniolă au fost distruse sau au dispărut; prin 
urmare, cele care s-au păstrat au devenit o sursă nepretuitá de informații. Picturile din 
codice, reprezentând oameni, animale, obiecte și elemente de arhitectură, relatează 
povestiri eroice, însă la origine au fost mai mult decât niște simple documente istorice. 
Forma specială le permitea să fie desfășurate și întinse pentru a fi admirate, precum 
picturile murale pe un perete, la întrunirile consiliului și în casele conducătorilor: 
Deseori, erau expuse în timpul banchetelor regale, unde aveau rolul de ajutor pentru 
poeti și actori. Oaspetii care urmăreau piesa mâncau aperitive servite din ulcioare si 
din tăvi de ceramică policromă decorate cu scene din codice. 

Codicele mixtec este un panou împăturit, alcătuit din 47 de foi din piele de 
căprioară pictate, Fiecare față spune o poveste pictată de un scrib. Mixtecii au stăpânit 
un teritoriu din sudul Mexicului — zona care corespunde statelor mexicane moderne 
Oaxaca, Guerrero si Puebla — din 950 până în 1521. O față a manuscrisului relatează 
povestea vieții conducătorului mixtec Opt-Cerbi-Gheará-de-Jaguar (1063-1 I 15), 
cele cinci căsătorii ale sale și succesele lui politice și militare; cealaltă fată înregistrează 
genealogia dinastiei sale, până la invazia spaniolilor în regatul mixtec, pe la 1520, 
Redarea genealogiei dinastice era o modalitate de a demonstra că are dreptul de 
a domni. Aici este prezentat verso-ul unei file care povestește despre ridicarea la 
putere a lui Opt-Cerbi-Gheará-de-Jaguar, despre orașele pe care le-a cucerit și despre 
întâlnirile sale cu supușii care au făcut posibile izbânzile de început. Istoricii au sugerat 
faptul cá acest codice făcea parte din așa-zisa ,,Comoará a lui Montezuma", pe care 
conchistadorul spaniol Hernán Cortés i-a trimis-o împăratului Carol V (1500--1558) 
10-1519, (GK 


facsimil, fila 50, verso 

pictură pe piele de căprioară 

19 x 23,5 cm 

British Museum, Londra, Marea Britanie 


3 OPTCERBI-GHEARĂ- 
DE-JAGUAR 
Nobilul Opt-Cerbi-Gheară-dejaguar 
domină povestirea, fiind înfățișat din 
profil în partea de sus a imaginii, cu 
o podoabă capilară în formă 
de jaguar și așezat pe tron. Conform 
convențiilor, cele mai importante 
persoane dintr-o istorisire erau 
înfățișate cu dimensiuni mai mari, 
pentru a le indica poziția în societate. 


4 PEŞTI ÎN APĂ 


Mixtecii indicau anumite 
locuri folosind diverse 
convenții, iar arheologii nu au 
reușit încă să le identifice pe 
toate. De exemplu, râurile 
sunt redate în secțiune 
transversală, respectând 
planul bidimensional al 
codicelor. Dar și peștele în 
apă indică tot un râu 
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ARTA 
ITALIANA 
TIMPURIE 


|. Cina cea de taină (c. 1398—141 I), detaliu 
din Maestă 


Duccio di Buoninsegna - tempera si aur 
pe lemn 

50 x 53 cm 

Muzeul Metropolitan, Siena, Italia 


2 Arta țesutului (c. 1334-1338) 
Andrea Pisano - basorelief în marmură 
83 x 69 cm 
Muzeul Domului, Florenţa, Italia 


3 Alegoria bunei guvernări (c. 1338), detaliu 
din Alegoria bunei și relei guvernări 
Ambrogio Lorenzetti - frescă 
Pallazo Pubblico, Siena, Italia 


rta lus Giovanni Cimabue (c. |240-c. | 302) se situează la o răscruce în istoria 

picturii italiene. În lucrări precum Madona și Pruncul pe tron (c. 1280-1285; 

vezi p. 75), Cimabue a dezvoltat un limbaj artistic în care se echilibrează stilul 
liniar riguros al picturii bizantine (vezi p. 72) și realitatea tridimensională. 

Dezvoltarea ulterioară a artei italiene datorează mult realizărilor lui. Cimabue 
era cel mai renumit pictor din centrul Italiei atunci când atât Giotto di Bondone 
(c. 1270-1337), cât si Duccio di Buoninsegna (c. 1260-1318/1319) — fondatorul școlii 
de pictură dm Siena — au început să picteze. Lucrările lui Giotto marchează ruptura de 
interpretarea plată, bidimensională a tradiției bizantine. În bazilica din Assisi a călugărilor 
franascani Giotto s-a folosit de structura impozantă a bisericii pentru a crea un ciclu 
narativ unde iluzia spatiului real în care se mișcă personajele, caracterizate de un 
realism si o soliditate surprinzătoare, reflectă mesajul învățăturilor Sf. Francisc, Giotto 
a continuat acest experiment când a pictat un ciclu de fresce, printre care Plângerea la 
mormânt (| 303—1 305; vezi p. 1 20), pentru capela Scrovegni din Padova. 

Duccio, contemporanul lui Giotto, este cunoscut în principal pentru piesa de altar 
Maestă (deasupra), pictată pentru catedrala din Siena și terminată în 131 |. Maestă 
este congde ata o piesă de referință în istoria picturii italiene, deoarece aici Duccio se 
îndepărtează clar de tradiţia bizantină. Chiar și contemporanii lui Duccio au recunoscut 
importanța acestei creaţii. Pentru a sărbători scoaterea lucrării din atelierul pictorului, 
s-a organizat. o sărbătoare publică, iar orășenii și clericii s-au organizat într-o procesiune 
solemnă pentru a duce lucrarea la catedrală, în sunetul clopotelor: 

Eliberarea treptată a viziunii tridimensionale și realiste de sub influența stilului 
static bizantin a fost ajutată de introducerea narațiunii și a acţiunii în pictură. Aceasta 


Sculptorul Nicola Pisano 
(c. 1220-1284) termină 
amvonul hexagonal al 
baptisteriului din Pisa,în 
stil gotic italian; 
sculpturile sunt tributare 
lecţiilor Antichității. 


Pe 4 septembrie, Siena 
învinge Florența în 


Bătălia de la Montaperti. 


În Siena urmează o 
perioadă de dezvoltare 
și începe construcția 
catedralei orașului, 
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Duccio picteaza Madona 
Ruccellai pentru altarul 
bisericii Santa Maria 
Novella din Florența. 


Giotto cálátoreste la 
Assisi si se familiarizează 
cu lucrárile mozaicarilor, 
numiti marmorarii. fiind 
influențat de stilul lor. 


Începe construirea 
primăriei din Siena, 
Palazzo Pubblico, unde 
va avea sediu consiliul 
orașului. 


Ca ispășire pentru 
păcatele tatălui său, care 
fusese cămătar, 
bancherul Enrico 
Scrovegni (m. 1336) îl 
angajează pe Giotto să 
picteze capela Scrovegni. 


se poate vedea în cele 14 panouri din spatele lucrării Maestă, care descriu 
Patimile lui Hristos. Picturile desávársite dezvăluie talentul lui Duccio de a 
reda lumea reală. Influența asupra generației următoare de artiști, precum 
Simone Martini (c. 1285-1344), a fost profundă, așa cum se poate vedea în 
lucrarea sa Drumul crucii (1335; vezi p. 122). 

Între 1337 și 1340, conducerea Sienei l-a angajat pe Ambrogio Lorenzetti 
(c. 1285-c. 1348) să împodobească sala de consiliu de la Palazzo Pubblico, cu 
o serie de fresce, care conţineau un program politic. Imaginile erau menite 
să potolească disensiunile dintre familiile și breslele locale, care instigau la 
dezbinarea orașului, și să restabilească ordinea și supunerea în rândul cetățenilor, 
Frescele sunt cunoscute sub numele de Alegoria bunei și relei guvernări. Alegoria 
bunei guvernări (dedesubt) înfățișează un bătrân îmbrăcat în culorile Sienei, 
ajutat în treburile sale de virtuțile esenţiale și de virtuțile teologice. Cu simțul de 
miniaturist pe care îl demonstra pentru detaliu, Lorenzetti înfățișează efectele 
bunei guvernări pe fundalul de mari dimensiuni al unui oraș unde stăpânesc 
pacea și ordinea, iar zumzetul și agitația negotului si a vieţii se manifestă în 
interiorul și în exteriorul zidurilor orașului. Alegoria relei guvernări înfățișează în 
schimb un demonic tiran, care își aduce orașul în ruină și satele din jur, 
în paragină. 

În această perioadă, influenţa stilului bizantin a alternat cu tradiţia locală 
a Antichității. Sculptorii împrumutau motive din Antichitate, pe care le 
combinau cu noile descoperiri ale realismului. Sculptorul și arhitectul Andrea 
Pisano (c. 1290-c. 1349) este cunoscut pentru decorarea porților sudice 
din bronz ale baptisteriului San Giovanni din Florenţa, terminat în 1336. În 
1340, Pisano îi succedase lui Giotto ca maestru al lucrărilor la catedrala din 
Florenţa. Basoreliefurile în piatră realizate de Pisano pentru campanila domului 
alcătuiesc o serie care îi înfățișează pe cei ce se îndeletniceau cu artele și 
științele. Reliefurile hexagonale, cum ar fi Arta țesutului (dreapta, sus), sunt o 
mărturie a influenţei lui Giotto, grație compoziţiei și detaliilor bine definite. PG 


| 1308 l311 | 1315 1322 


Poetul florentin Dante Pe 9 iunie, lucrarea 


Alighieri (c. 1265-1321) 
începe să scrie Divina 
Comedie. 


Maestă a lui Duccio este 
dusă la Domul din Siena, 
însoțită de demnitari 
locali care poartă torte 


și cântă imnuri religioase. 


Martini pictează prima 
lucrare care îi este 
atribuită, superba frescă 
din Siena a Fecioarei cu 
Pruncul (Maestà). 


Negustorii de lână din 
Florența, ghilda Calimala, 
se hotărăsc să 
înlocuiască porțile de 
lemn ale baptisteriului 
catedralei cu unele din 
bronz. 


1348-1350 


Ciuma neagrá, una dintre 
cele mai devastatoare 
pandemii din istorie, 
atinge apogeul in Europa; 
Siena pierde aproape 
jumátate din populatie. 


1348-1353 


Autorul florentin 
Giovanni Boccaccio 
(1313-1375) începe să 
scrie Decameronul, care 
cuprinde o sută de 
povestiri. 
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Plângerea la mormânt 1303-1305 
GIOTTO DI BONDONE c. 1270-1337 


frescă 
185 x 200 cm 
Capela Scrovegni, Padova, Italia 


4 GHID 
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cest panou face parte dintr-un ciclu de fresce despre mântuirea creștină, 

pictat de Giotto di Bondone. Frescele se integrează armonios în arhitectura 

interioară a capelei Scrovegni, numită și capela Arena, din Padova. Picturile 
mărginite de elementele arhitecturale evidenţiază dramatismul misiunii lui Hristos — 
patimile, crucificarea și învierea — sub albastrul celest al boltei. 

În scena de doliu a lui Giotto, Fecioara Maria, ucenicii lui Hristos, Maria Magdalena 
și alte femei sfinte îl jelesc pe Mântuitor înainte de coborârea în mormânt. Povestirea 
simplificată permite privitorului să se concentreze pe momentele cele mai intense ale 
dramei. Feţele personajelor sunt pline de viaţă și naturale, în timp ce durerea îngerilor 
este mai teatrală și mai puțin concentrată, 

Cele două grupuri de personaje sunt unite de linia diagonală a dealului; această 
folosire dinamică a spaţiului este caracteristică picturilor de excepție semnate de 
Giotto. Folosirea luminii și a umbrelor conferă compoziției o senzație de realism 
neobișnuită în lucrările din acea perioadă. O astfel de originalitate a contribuit la 
ridicarea statutului picturii de la începutul sec. XIV, aceasta ajungând să rivalizeze cu 
arhitectura. BD 


«» DETALII 


I ÎNGERI 

Îngerii inlácrimati din partea 
superioará a frescei privesc 
neputinciosi în jurul lor. 
Miscárile lor disperate se 
află într-un contrast clar cu 
scena din prim-plan; 
personajele de acolo par 
sculptate, parcă încremenite 
de durere, privirea tuturor 
fiind fixată pe chipul lui lisus. 


2 COPAC 


Copacul desfrunzit este 
simbolul copacului uscat al 
cunoașterii binelui și răului. 
Se opune, pe diagonală, 
siluetei lui Hristos și 
subliniază caracterul sterp 
al scenei și pierderea vieţii 
sfinte, Prevesteste însă si 
dorința de reînnoire a 
vieţii, prin Înviere. 


3 COMPOZIȚIE 


Giotto folosește panta 
înclinată pe diagonală pentru 
a trage figurile sfinte în 
prim-plan, intensificând astfel 
emoția lucrării și aducându-l 
pe privitor mai aproape de 
evenimente. De asemenea, 
el unește grupurile distincte 
de personaje unul cu altul și 
cu privitorul. 


4 FEMEILE SFINTE 

Maria Magdalena sprijinind 
picioarele lui lisus conferă o 
remarcabilă calitate tactilă 
interpretării canonice a compoziției, 
subliniind umanitatea lui Hristos, 
evidentă și în felul în care Fecioara 
Maria i strânge la pieptul său, și 
în modul cum îl tin două femei: 
una fi sprijină capul, iar alta i! tine 
de maná. 


5 PERSONAJE ASEZATE 
Spinárile rotunde si solide ale 
celor douá personaje asezate 
din prim-plan coboará centrul 
de greutate al lucrării si 
subliniază caracterul pământesc 
al evenimentului. Aceasta ajută 
la dramatizarea Înălţării care va 
urma si la separarea privitorului 
de scenă, în calitate de 
observator privilegiat. 


A Plângerea la mormânt se află în partea din dreapta jos a acestui detaliu 
al frescelor din capela Arena 


(OPROFILUL ARTISTULUI 


c. 1270-1286 
Giotto di Bondone s-a născut pe la 1270 la Vespignano, în Italia. 
A fost ucenicul lui Cimabue (c. |240-c. 1302). 


1287-1302 

S-a însurat cu Ricevuta di Lapo del Pela (Ciuta) în | 287 și au avut 
opt copii. Se stie cá Giotto a lucrat la Roma între l| 297 și începutul 
secolului următor. 


1303-1313 

Cea mai veche lucrare a lui Giotto, consideratá capodopera sa, este 
ciclul de fresce din capela Scrovegni, pe care l-a început în 1303.Si-a 
construit un stil individual, înfățișând personajele sfinte într-un mod 
mai realist decât cel din lucrările religioase din acea perioadă. 


1314-1327 

Giotto și-a petrecut majoritatea vieții lucrând la Florenţa si la Roma. 
Fresca sa din capela Peruzzi, aflată în bazilica Santa Croce din 
Florenta, dovedeste dezvoltarea tehnicii clarobscurului (lumină si 
umbră), iar lucrarea sa l-a influențat ulterior pe Michelangelo. 


1328-1333 

Chemat de cátre Carol Robert de Anjou, in | 328, Giotto se duce la 
Napoli, unde lucreazá cu un grup de ucenici. În această perioadă 
dezvoltase deja un stil mai ornamental de pictură. 


1334-1337 

Ín 1334, Giotto a fost numit arhitect-sef la catedrala din Florenta; a 
pus piatra de temelie a campanilei in acelasi an. Desi este supranumit 
Turnul lui Giotto, nu a fost terminat conform modelului lui Giotto. 
Acesta si-a petrecut ultimii ani din viatá la Milano si la Florenta, unde 
a continuat să picteze până când a murit, in | 337. A fost înmormântat 
la Florenţa. 
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Drumul crucii 1335 
SIMONE MARTINI c. 1285-1344 


tempera pe lemn 
30 x 20,5 cm 
Muzeul Luvru, Paris, 
Franța 
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ceastá lucrare, numitá uneori Drumul Golgotei, este unul dintre panourile laterale 

ale cvadripticului cu două fete al lui Simone Martini, în care sunt înfățișate scene 

din patimile lui lisus. Drumul crucii înfățișează drumul lui lisus, păzit de ostași, în afara 
zidurilor Ierusalimului, spre Golgota, unde avea să fie crucificat. Martini redă o mulțime de 
oameni ce ies pe porțile din zidul orașului, care domină fundalul scenei, iar Hristos, în centru, 
este împins de mulțime. lisus este urmat de personajele familiare: Fecioara Maria, respinsă cu 
duritate de un soldat și sprijinită de Sf. loan, îngerul Bunei Vestiri si Maria Magdalena, ale cărei 
braţe sunt ridicate într-un gest dramatic, trădând durerea și patosul. Perspectiva lui lisus, privit 
de sus și din depărtare, permite privitorului să perceapă amploarea dramei în desfășurare, 
exprimată în mișcarea dinamică a personajelor din mulţime, în dezordinea acestora și în 
marea varietate de expresii, care trec de la mânie, milă, durere și curiozitate, la pietatea 
întristată de pe chipul lui Hristos. Dezordinea compoziției aglomerate este echilibrată totuși 
de bogata și rafinata paletă de nuanţe de roșu (veșmintele purtate de Maria Magdalena și de 
Hristos), de auriu și albastru. Această lucrare lirică, elegantă și realistă demonstrează de ce 
Martini a fost nu numai cel mai important pictor al Școlii din Siena, ci și unul dintre cei mai 


importanţi artiști ai goticului internaţional. BD 


«» DETALII 


| MARIA MAGDALENA 


Gestul Mariei Magdalena — 
ridicarea braţelor către cer 
— este reluat de săgețile 
soldaților. Contrastul între 
cererea neajutorată de 
îndurare a Mariei si vârfurile 
din metal ascuțit ale sulitelor 
din lemn dramatizează 
violența și patosul soartei 
necruțătoare a lui lisus, 


2 ZIDURILE ORAȘULUI 


Zidurile orașului domină 
scena, iar mulţimea care se 
revarsă din el este integrată 
în așa fel încât vechiul 
lerusalim devine un element 
esențial în dramă. Fluxul 
mulțimii contrastează cu 
zidurile statice, cu Hristos și 
cu celelalte personaje din 
prim-plan. 


3 IISUS ȘI FECIOARA MARIA 


Hristos îşi întoarce privirea către 


Fecioara Maria. Astfel, Martini 


stabilește o tandră legătură între 


cele două personaje, devenită 
dramatică din cauza bărbaților 


mânioși care-i separă. Contrastul 
între durerea lui Hristos, suferința 


Fecioarei și violența soldaților 


evidenţiază drama umană care se 


desfășoară. 


«» GHID 


4 CRUCEA DIN LEMN 


Crucea din lemn închis la 


culoare se sprijină nu numai 
pe umerii lui Hristos, ci și pe 
mulțime, sugerând că întreaga 
omenire poartă greutatea 
simbolică a crucii. Descrierea 
realistă a crucii și puternicul ei 
simbolism se constituie întrun 
exemplu perfect al stilului 
gotic internațional. 


(O PROFILUL ARTISTULUI 


c. 1299-1314 

Martini a studiat pictura de la o vârstă fragedă și se crede că 

a fost ucenicul marelui pictor al Sienei, Duccio (activ între 1278 si 
1318/1319). Utilizarea de către Martini a modelelor decorative și a 
culorii este tipică stilului lui Duccio. 


1315-1334 

În această perioadă, artistul și-a format o reputaţie, Cea mai veche 
lucrare a sa care s-a păstrat este fresca Maestà, pictată in 1311 
pentru primăria din Siena. A fost urmată de comenzi de portrete, 
piese de altar și fresce. 


1335-1341 

Martini devine deja unul dintre cei mai importanti pictori italieni 
aparținând stilului gotic internaţional. Atenţia sa la gesturi și expresii a 
fost foarte admirată în Franţa, iar din | 335, Martini a lucrat la curtea 
papală din Avignon. 

1342-1344 

Martini a continuat să picteze și in anii de maturitate și s-a împnetenit 
cu poetul italian Petrarca, pentru care a creat mai multe lucrări. Stilul 
sáu elegant a inflentat în special lucrările creatorilor francezi de 
manuscrise cu anluminuri si ale pictorilor italieni de fresce. 
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ARTA CHINEZA - DINASTIA MING 


| Bambus (c. 1540) 
Xu Wei : tus pe hártie 
325 cm H 
Galeria de Artá Freer, Muzeul Smithsonian, 
Washington, DC, SUA 


N 


Vas cu capac cu model cu crapi (1522-1566) 
Autor necunoscut - portelan cu glazurá 
albastrá si email 

46 cm H 

Muzeul de Artá din Indianapolis, SUA 


w 


Tiglà din Bao'ensi, Nanjing (1412-1431) 
Autor necunoscut - piatră cu glazurá 
plombiferá 

Muzeul Municipal din Nanjing, 

Jiangsu, China 


qu > 


V^ 


n 1368, o armată chineză a alungat ultimele trupe loiale dinastiei mongole Yuan 

(1271-1368) și a întemeiat dinastia Ming (1368-1644). Curtea și-a demonstrat 

puterea construind palate în multe orașe, precum Nanjing și Beijing, acesta din 
urmă devenind noua capitală. S-au ridicat, de asemenea, morminte și temple splendide, 
folosindu-se materiale prețioase aduse din tot imperiul. Prin decret imperial, peste 
100 000 de muncitori au construit Bao'ensi (Templul Recunoștinței) — cunoscut 
occidentalilor sub numele de Pagoda de Portelan — între anii 1412 și 143 I. Turnul 
pagodei avea 80 m înălțime și era prevăzut cu pereți din cărămizi de porțelan alb, 
trimise de fabrica imperială de la Jingdezhen. În templu existau 72 de arce deasupra 
intrărilor realizate din plăci smáltuite colorate; tigla (pagina alăturată, jos) este tipică stilului 
exuberant al sculpturilor și decoratiunilor policrome. S-au folosit c. 70 000 kg de argint la 
construirea templului, care a fost distrus din temelii în 1854, în timpul Ráscoalei Taiping. 

Împărații din dinastiile Ming si Qing (1644-1911) au început încă din timpul vieţii 

să-și construiască mormintele, în apropierea capitalei. Dintre cei |6 împărați ai dinastiei 
Ming, |3 au fost înmormântați în morminte construite într-un sit special, aflat la 50 km 
nord-vest de Beijing. Unul dintre morminte, cel al împăratului Wanli (d. 1572-1620) 
a fost scos la lumină. De dimensiuni uriașe, el adăpostea sicriele lui Wanli și ale celor 
două împărătese ale sale, înconjurate de 26 casete din lac conţinând 3 000 de obiecte 
din aur, argint, pietre preţioase, porțelan, jad și mătase; o podoabă pentru cap în formă 
de pasăre phoenix a fost incrustatá cu dragoni din aur, 150 de pietre preţioase și peste 
5 000 de perle. 


Generalul Zhu 
Yuanzhang uneşte China 
și întemeiază dinastia 
Ming la Nanjing, 
proclamându-se ca 
împăratul Hongwu. 


Împăratul lansează cinci 
expediții împotriva 
mongolilor si conduce 
campanii în Vietnam. 
Sunt create elegante 
obiecte din porțelan și 
țesături. 
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Se încheie construirea 
Orașului Interzis 
(început în 1406) la 
Beijing, care este 
declarat noua capitală a 
dinastiei Ming. 


Urcarea pe tron a 
împăratului Xuande 
marchează începutul unei 
perioade în care au fost 
create cele mai fine și 
mai delicate obiecte din 
porțelan alb și albastru. 


„Pagoda de Portelan" 
budistá, Bao'ensi 
(Templul Recunostintei) 
este terminatá la 
Nanjing. 


Amiralul eunuc Zheng 
He începe o serie de 
cálátorii care extind 
influenta Chinei in 
Oceanul Indian si in Asia 
de Sud-Est. 


La începutul sec. XV, imperiul era înfloritor si stabil, permiţând astfel 


creșterea și dezvoltarea unei elite educate. Reprezentanţii acesteia călătoreau 


mult pentru a admira lucrările artistice din colecţii și din locurile de interes, 


obiceiurile fiind reflectate în picturile din perioada respectivă. Eruditii practicau 


pictura și caligrafia, colectionau antichităţi și obiecte de artă si dezbáteau 
teorii filosofice si estetice. Unul dintre învățații dinastiei Ming a fost Xu Wei 


(1521-1593), care a fost pictor, poet și dramaturg. Lucrarea în tus Bambus 


(pagina alăturată) demonstrează tehnica tușului său, cu linii dramatice executate 


liber. Această libertate de expresie, în care artistul are o legătură mai degrabă 


emoţională decât întâmplătoare cu materialele sale, este dovada reputației lui 
Xu Wei de fondator al picturii chinezești moderne. 
Deși capitala se afla în nord, s-a dezvoltat un centru cultural important spre 


sud. Regiunea Jiangnan, la sud de fluviul Yangtze, era situată intro zonă agricolă 


fertilă, unde se cultivau multe dintre materiile prime necesare vieții civilizate, 


precum bambusul și lemnul pentru mobile și sculpturi și mătasea pentru țesături. 


În porturile de pe coastă se aduceau bunuri de lux importate, cum ar fi fildeșul, 


carapacea de țestoasă și cornul de rinocer, foarte apreciat în China pentru 


puterile lui vindecătoare și pentru folosirea în sculptură; întrucât era foarte 


rar, cornul de rinocer era mai scump decât aurul. Cornul de rinocer asiatic se 


importa din India, Nepal, Malaysia, Thailanda, din Vietnam și din Indonezia, iar în 


sec. XIX, după apariţia vaselor cu aburi, si din Africa. La sfârșitul Epocii Bronzului, 


pielea animalului era folosită în China la fabricarea armurilor, iar cornul se 


folosea ca vas de băut. Coarnele au continuat să îndeplinească această funcţie 


și în secolele următoare, în timpul dinastiei Ming fiind cioplite în multe feluri. 


Unele imitau bronzul arhaic, altele aveau sculptate piesaje sau plante, iar unele 


rămâneau nedecorate, cu excepția unor detalii cum ar fi mânerele, care luau 


forma unor zeități budiste sau daoiste. 


Spre deosebire de dinastia anterioară,Yuan, dinastia Ming a încercat să controleze 


cu strictețe călătoriile și comerţul peste granițe. Pentru scurt timp, la începutul sec. XV, 
împărații au încercat să monopolizeze tributul, trimițând șapte expediţii conduse de 
amiralul eunuc Zheng He, între 1405 si 1433. Acestea erau misiuni diplomatice, dar 
și comerciale, care duceau bunurile chinezești în Orient și în sud-estul Asiei, în 
Orientul Mijlociu și în Africa. După această perioadă, bunurile chinezești au fost 


vândute în toată lumea, în cantităţi din ce în ce mai mari. 


Printre produsele exportate se număra si portelanul chinezesc, care a 
cunoscut numeroase progrese tehnice în timpul perioadei Ming. Vasul cu 
capac (dreapta, sus) ilustrează o invenţie din perioada Ming, care consta în 
adăugarea mangandei în albastrul de cobalt, pentru a obține o linie mai clară în 
decoraţii înainte de aplicarea glazurii, care altminteri s-ar fi estompat. Crapii aurii, 
vegetaţia din iaz și alte ornamente au fost pictate peste glazură, utilizând pigmenți 
multicolori cu străluciri metalice, iar peste detaliile finale s-a așternut o nouă glazurá 


la o temperatură mai scăzută. RK 


După înfrângerea în 
Bătălia de la Tumu, în fata 
triburilor mongole, 
dinastia Ming începe 
restaurarea și o mare 
extindere a Marelui Zid. 


Vasele portugheze sosec 
la Macao; începe 
perioada contactelor 
europene cu China. 


La Jingdezhen, în 
provincia Jiangxi, începe 
producția unei mari 
cantități de obiecte din 
porțelan alb si albastru, 
destinate folosirii 
cotidiene și exportului. 


Părintele iezuit Matteo 
Ricci (1522—1610) 
sosește la Macao. În 
1600, se mută la Beijing 
si prezintă curții științele 
occidentale. 


În Manciuria este 
întemeiată dinastia 
Manchu Jin, de către 
Nurhachi; acesta începe 
o politică de expansiune 
agresivă în Coreea și 
China. 


Adversarii dinastiei Ming 
deschid porțile Beijingului 
în fata invadatorilor 
manciurieni. Chongzhen, 
împăratul chinez, se 
spânzură; astfel ia naștere 
dinastia. Qing. 
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Vas de portelan din dinastia Ming 1522-1566 
AUTOR NECUNOSCUT 


portelan alb si albastru 
67,2 cm H x 5 cm (diametru 

la gurá) 

29,8 cm (diametru la bazá) 
Muzeul Palatului, Beijing, China 
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rimele obiecte din porțelan din China au fost create în c. 600 d.Hr., deși obiecte 

chinezești din ceramică arsă datează de acum 2 000 de ani. Portelanul chinezesc a fost 

întotdeauna foarte apreciat. Exploratorul venețian Marco Polo (c. 1254-1324) îl lăuda. 
spunând că seamănă cu un ghioc transparent; el a și inventat termenul de porcelino. Începând 
din sec. VIII d.Hr, demnitarii de curte au achiziționat cele mai fine obiecte din ceramică de la 
cuptoare de pe tot teritoriul Chinei, pentru a fi folosite de împărat. În 1278, la începutul 
dinastiei Yuan (1271-1368), a fost înființat un serviciu special al porteianurilor în orașul 
Jingdezhen din sud, iar in 1369, la începutul dinastiei Ming (1368-1644), în același oras a fost 
construită o manufactură mai mare de portelanuri imperiale. În perioada Xuande (1426-1435), 
comenzile uriașe de obiecte din porțelan venite de la Beijing erau un lucru obișnuit. 

Acest vas imperial cu capac datează din timpul împăratului Jiajing din dinastia Ming (1522-1566), 


perioadă în care majoritatea obiectelor din porțelan fin erau decorate cu un pigment albastru de 

cobalt importat din Occident, numit „albastru mahomedan" (hui qing), identificabil datorită nuantei 
violete caracteristice. Pe vas este redat de două ori un dragon care zboară printre nori, un simbol al 
supremaţiei împăratului și pe care fabrica avea permisiunea să îl includă doar pe obiectele folosite de 
împărat. Pe lângă manufactura de la Jingdezhen funcționau și alte cuptoare private, care făceau obiecte 
de porțelan pentru populaţie. S-au găsit foarte multe vase decorate cu dragonul împăratului și cu pasărea 


phoenix a împărătesei, ambele simboluri interzise, dovadă a faptului că poruncile erau adeseori încălcate. RK 


«» DETALII 


| MEDALION = 


Pe vas și pe capac se află I 'PORTELANUL E z= = — 


medalioane cu model floral, = 


semnificánd longevitatea La fabricarea portelanului, asa cum se vede din ilustrațiile — 
Motivul florii deschise „de pe un platou chinezesc de porțelan alb și albastru, 
semnifică repetarea etemă a  nedatat, sunt necesare anumite roci feldspatice (petuntse), 
primăverii și este asociat cu ==, caolin, preparate și amestecate cu apă. Materialul = 
shou, un simbol chinezesc - maleabil este modelat si ars într-un cuptor de ardere la 

stilizat care simbolizează temperaturi de peste | 250°C, care provoacă vitrificarea. 
longevitatea și care apare Portelanul rezultat este alb, dur si puternic, iar când este 
adeseori în arta chineză. subțire poate transmite lumina. De asemenea, este lucios 


si poate fi înfrumusețat cu glazuri colorate sau poate fi 


2 VAL ȘI STÂNCA pictat înainte de glazurare cu pigmenți precum albastrul 


Sub dragonul zburător .. de cobalt. Înainte de începutul sec. XVIII, China avea 
sunt reprezentate valuri și monopolul fabricării de obiecte din porțelan, ceea ce 
stânci, izbirea eternă a explică valoarea lui ridicată, ca produs de export. 


mării de stânci fiind un alt = 
simbol al longevitàtii. După : 
cum ar fi recunoscut vizita- 
torii la curtea imperială, 
decoratiunile de pe vas 
reamintesc puterea eterná 
a dinastiei Ming. 


3 DRAGON ZBURĂTOR 


Dragonii imperiali aveau cinci 
gheare, deoarece în numerologia 
chinezească numerele impare sunt 
norocoase, iar numărul cinci este 
puternic și de bun augur. Ca o 
metaforă a puterii imperiale, 
formele stilizate din jurul 
dragonului zburător reprezintă 
norii, indicând faptul că împăratul 


stăpânește cerul și pământul. 
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| Buna Vestire (1422-1423) 
Lorenzo Monaco : tempera pe lemn 
Biserica Santa [rinità, Florenta, Italia 


2 Ofranda inimii (c. 1400—1410) 
Autor necunoscut . tapiserie de lână si 
mătase 
247 x 209 cm 
Muzeul Luvru, Paris, Franța 


3 Dipticul Wilton (c. 1395), interior 
Autor necunoscut - tempera cu emulsie 
grasă de ou pe lemn de stejar 
57 x 29 cm (fiecare panou) 
Galeriile Naţionale, Londra, Marea Britanie 


4 Dipticul Wilton, exterior 


a= S NE AS eg 


oticul international a apărut ca stil artistic in Europa la sfârșitul sec. XIV. 

Era caracterizat de un puternic simt al narațiunii si de o eleganţă rafinată, 

combinate cu detaliile naturaliste exacte, cu rafinamentul decorativ, cu 
realismul aparent, dar și cu un colorit decorativ bogat. Stilul a fost neglijat de istorici 
până la sfârșitul sec. XIX, când Louis Ccurajod, profesor la Școala Muzeului Luvru din 
Paris, i-a demonstrat caracterul international, datorită asemănării dintre tendinţele 
şi tehnicile stilistice apărute în centre europene aflate la mari distanțe, din punct de 
vedere geografic. Artisti din Franţa, Italia, Austria, Boemia (în Cehia de astăzi) și Anglia 
au dezvoltat un stil artistic care intensifica elementele curentului gotic din ultima 
perioadă a acestuia și care au devenit un preludiu al Renașterii timpurii (vezi p. 150). 

Dezvoltarea goticului internațional a fost influențată de aceiași factori care au 

provocat o criză europeană în politica, societatea și cultura vremii. Declinul Sfântului 
Imperiu Roman de Națiune Germană a însemnat sfârșitul rolului lui unificator în cultura 
creștină din Occident, iar schisma Bisericii, înainte de moartea împăratului Carol IV 
(1316-1378), împreună cu mutarea curţii papale de la Avignon au subminat și mai mult 
autoritatea absolută a Bisericii. 


Începe construirea 


Carol VI este încoronat 


Este creat Dipticul Se naște Stefano di Monaco termină Ducele du Berry 


comandă fraților 
Limbourg crearea unei 
cărți de rugăciuni 
ilustrate, numită Les Trés 
Riches Heures du Duc de 
Berry (vezi p. 132). 


Giovanni, cunoscut ca 
Sassetta, care în 1423 
pictează o piesă de altar 
înfățișând povestea 

Sf. Anton. 


catedralei din Milano în 
stilul gotic international 
care datorează mai mult 


Wilton, numit după 
Wilton House, din 
Wiltshire, unde a fost 
păstrat vreme 
îndelungată. 


Fuga în Egipt, combinând 
personajele florentine 
cu o compoziție 
geometrică în stilul 


rege al Franţei. Domnia 
lui (1380-1422) coincide 
cu perioada de 
manifestare a curentului 
gotic internațional. 


modelului francez, decât 


celui italian. gotic internaţional. 
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Această criză religioasă a deschis calea unei reconfigurári a temelor religioase în 
artă, cu un accent crescut pe elementele fantastice și pe pietatea personală. Mutarea 
scaunului papal spre vest și stabilirea capitalei imperiului lui Carol IV la Praga au 
contribuit la dezvoltarea unui dialog între artiștii care călătoreau în diversele centre 
culturale din Europa. 

Personajele și scenele religioase constituiau subiectele predominate ale epocii. 

În lucrarea Buna Vestire (pagina alăturată) a lui Lorenzo Monaco (c. 1370--1425), 
intensitatea emoțională și subtilitatea sentimentelor sunt evidente, iar lucrarea 
afișează o fluiditate a liniei deosebit de gratioasá. Aceste calități apar si în panourile 
Fuga în Egipt (c. 1405) si Încoronarea Fecioarei (1413). Dar unii artisti se diferentiau 

de predecesorii lor gotici prin reprezentarea minuțioasă a naturii și prin măiestria 
deosebită care le caracteriza lucrările. Una dintre cele mai importante lucrări din 
această perioadă este Dipticul Wilton (dedesubt). Această capodoperă religioasă este 
de sorginte catolică, dar autorul nu a putut fi identificat — experții neputându-se pune 
de acord nici măcar în ce priveşte tara de origine a autorului, atât de puternic este 
caracterul internaţional al stilului. Lucrarea a fost comandată, cel mai probabil, de către 
regele englez Richard II, căci blazonul său și cerbul alb apar pe partea exterioară a 
dipticului. Acesta are balamale, astfel încât să poată fi transportat și folosit la rugăciune, 
iar interiorul (dedesupt, dreapta) îl arată pe rege fiindu-i înfățișat Fecioarei Maria. 

Nenumăratele războaie și costurile însemnate ale Războiului de O Sută de Ani 
între Anglia și Franţa, care a durat din | 337 până în 1453, au modificat dramatic peisajul 
politic și social al Europei și au influențat și mai mult dezvoltarea artelor. Tapiseria 
Ofranda inimii (dreapta, sus) exprimă nostalgia pe care membrii vechii orânduiri 
o aveau faţă de valorile feudale, de cavalerismul deja demodat, de extravaganta si 
splendoarea de la curte. 

Criza economică și revoltele orășenilor subminează poziția aristocrației și dau 
naștere unei clase de mijloc tot mai puternice și mai numeroase, alcătuită din negustori 


c. 1425-1428 


Toti cei trei frați 
Limbourg mor până la 
sfârșitul anului. Este 
posibil să fi pierit de 
ciumă, 


Papa Benedict XIII este 
detronat, astfel 
sfârșindu-se cu antipapii 
de la Avignon, iar 
Schisma occidentală ia 
sfârșit. 


De Fabriano termină 
Adoratia Magilor (vezi 
p. !31),o lucrare 
definitorie pentru stilul 
gotic international. 


Hasolino da Panicale 

(c. 1383-c. 1435/1440) si 
Masaccio (Tommaso di 
Ser Giovanni di Mone 
Cassai; 1401—1 428) 
picteazá Cappella dei 
Brancacci din Florenta. 


Pisanello si Da Fabriano 
colaboreazá la realizarea 
mai multor fresce. 


Pictorul german Stefan 
Lochner (c. 1415—1451) 
picteazá Fecioara cu 
Pruncul, unde se 
suprapun stilul gotic 
international si cel al 
Renașterii timpurii. 
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si bancheri. Ca urmare, tapiseria devine o expresie indirectá a luptei pentru 


putere dintre aristocrați și negustori. Burghezia dobândește o influenţă din ce în 
ce mai mare, probabil se simte atrasă mai degrabă de excesele și corupția clasei 
conducătoare decât de obiceiurile rafinate care le mascau. 

Eleganta și exagerarea emoţională ale stilului gotic international s-au 
combinat cu un tip nou de umanism, care și-a găsit drumul în descrierea artistică 
a personajelor și a temelor La Castello della Manta, în Saluzzo, Italia, unul dintre 
ucenicii lui Giacomo Jaquerio (c. 1375-1455), cunoscut doar ca Maestrul din 
Manta, a pictat fresce pe pereții sălii, precum scena numită Fântâna tinereţii 
(deasupra, detaliu). Aceasta înfățișează bătrâni care intră în apa făcătoare de 
minuni pentru a întineri, iar lucrarea conţine detalii vii și culori puternice. Artistul a 
fost unul dintre pictorii care au creat în stilul gotic internaţional și care erau foarte 
sensibili în fata senzatiei de mișcare, subordonată compoziției. Alte exemple ale 
stilului gotic international sunt Marea Piéta rotundă, numită și Pieta cu Dumnezeu 
Tatăl, Dumnezeu Fiul și Duhul Sfânt (c. 1400) de Jean Malouel (c. 1360-1415), 
caracterizată de o emoție puternică si de o calitate picturală delicată, ca de vis, si 
Drumul Golgotei (1440) de Jaquerio, o pânză plină de personaje, în care unghiurile 
ascuţite ale nenumăratelor sulițe sugerează suferința împărtășită, scena fiind 
realizată cu intensitate religioasă și într-o compoziție foarte elegantă. 

Pisanello (c. 1394-1455) a fost un desenator foarte priceput, iar în multe dintre 
lucrările sale apar animale. Reprezentarea animalelor; a legumelor a structurilor 
arhitecturale și a obiectelor într-un peisaj de decor este realizată cu aceeași atenție 
la detaliu și armonie ca în cazul oamenilor: În Madona cu prepelita (pagina alăturată, 
sus), prepelita se află la picioarele Fecioarei, iar celelalte păsări, ghirlanda stufoasă si 
fructele se îmbină într-un portret idealizat al Fecioarei cu Pruncul. 

Anluminurile manuscrisului Les Tres Riches Heures du Duc de Berry (c. 1413-1489 
vezi p. | 32), realizată de fraţii Limbourg, flamanzi (activi în 1402-1416) si terminată 
după moartea acestora de către Jean Colombe, sunt pline de animale, de elemente 


vegetale si de peisaje cu personaje care provin atát din rándul aristocratiei, cát si din 
rándul táránimii. 

Ín timp ce lucrárile artistice din trecut reprezentau idealul recurgánd 
îndeosebi la o imagistică ținând de domeniul imaginarului, stilul gotic international 
a produs o sinteză pentru reprezentarea idealului — alăturând privirea nostalgică 
către gloria trecutului —, cu un realism detaliat și descriptiv. Adoratia magilor 
(dedesubt) de Gentile da Fabriano (c. 1370-1427) este un exemplu de fuziune 
a acestor două tendinţe artistice și reprezintă apogeul miscării. Altarul a fost 
realizat pentru capela Strozzi din biserica Sania Trinità din Florenta (in prezent, 
în sacristie) și este caracterizată de un puternic simt a! naratiunii, tipic stilului 
gotic internaţional. Artistul înfățișează adoraua magilor, asa cum este relatată 


najele de 


în Biblie, cu multe personaje îmbrăcate în vesminie pretioase, Persa 
dimensiuni mai mari din prim-plan, cele ma: epropiate de Fedozrā s, ce Pruncu 
lisus, reprezintă tradiţia cavalerească a onoara şi servituti, ier procesiunea 

de cavaleri și vânători ce merg către castelul cu creneluri aflat în fundal, pe 
dealurile îndepărtate, include mai multe psrsonaje plebee. În spaiele tânărulu 
rege, în centru, se afiă bancherul forenzn Palla Strozzi, inclus în compoziţie ca 


recunoaștere a pozitie! lut de comanditar al lucrări. 


Cele mai importante picturi în stilul gouc international au un aer de meditație 
și reamintesc în mod constant scopul pentru care au fost făcute, chiar și atunci când 
sunt pline de detalii amănunțite și, uneori, extravagante. Multe opere de dimensiuni 
mici erau portabile, astfel încât posesorii lor să le poată folosi cu ușurință în orele 
de meditaţie în solitudine. Scopul artistic era întotdeauna familiarizarea privitorului 
cu multitudinea de detalii ale peisajului vizual și cu caracteristicile individuale ale 
personajelor. În timp ce admira personajele prezentate realist, în toată splendoarea 
și gloria lor, privitorul observa, in același timp, lumina și spațiul care le înconjura — o 


experiență menită să hrănească și să înalțe sufletul. BD 


5 Fântâna tineretii (c. | 420), detaliu de frescă 
Maestrul din Manta 
Castelul din Manta, Saluzzo, Italia 


6 Madona cu prepelita (1420-1422) 
Pisanello - ulei pe lemn 
50 x 33 cm 
Muzeul Castelvecchio, Verona, Italia 


7 Adoratia magilor (1423) 
Gentile da Fabriano - tempera pe lemn 
303 x 282 cm 
Galeriile Ufizzi, Florenţa, Italia 
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Ei 
I 


Les Trés Riches Heures du Duc de Berry c. 1413-1489 
FRATII LIMBOURG, activi in 1402-1416 


uasá pe pergament 
3,5 x 15,5 cm 


Muzeul Condé, Chantilly, 


F 


132 


ranta 
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onsiderat de multă lume ca fiind cel mai frumos manuscris cu anluminuri, Les Très 

Riches Heures du Duc de Berry (Preafericitele ore ale ducelui de Berry) este un 

exemplu minunat de ceaslov medieval. Acestea erau cárti de rugáciuni ce cuprindeau 
un text pentru fiecare moment de rugáciune din zi, dar si un calendar, rugáciuni, psalmi si 
liturghii pentru anumite sărbători. Les Trés Riches Heures du Duc de Berry a fost comandat de 
Jean. duce de Berry (1340-1416), un nobil francez. fratele regelui Carol V al Frantei. Ducele era 
un mare cunoscător medieval al artelor vizuale si un pasionat colecuonar de cărt. El i-a angajat 
pe fraţii Limbourg din Flandra — Paul (Pol), Herman si Jean (Jannequin) — să picteze miniature 


«2 GHID 


splendide care ilustrează textele. Cei trei frati si patronul lor au murit înainte ca această carte 


să fie terminată. 


Aici este reprodusă ilustratia pentru luna octombrie a calendarului, cea mai cunoscută parte 
a cărții. În prim-plan, țăranii sunt înfătisati în timp ce lucrează la câmp, iar în plan îndepărtat, nobilii 
se plimbă sau stau de vorbă pe malul fluviului Sena, în fata palatului regal. Structura impozantă 
a Luvrului este redată în cele mai mici detalii, astfel încât de-a lungul timpului cercetătorii au 


studiat-o pentru a-si face o idee mai exactă despre aspectul iniţial al clădirii. Elementele aparent 


contradictorii ale vieţii la ţară si ale vieţii la curtea regelui Franţei sunt redate în culori strălucitoare, 


aplicate cu tuse delicate și culori costisitoare. BD 


«» DETALII 


| CARUL SOARELUI 


Panoul semicircular de deasupra 
scenei înfățișează un vizitiu ce tine în 
palme un soare strălucitor. Această 
imagine a carului soarelui, aluzie la 
zeul Phaeton, este preluată de pe o 
medalie care îl înfăţişează pe 
împăratul Herakleios aducând înapoi 
la lerusalim sfânta cruce. Deasupra 
acestei imagini se află semne 
zodiacale și astronomice. 


2 LUVRU 


Palatul Luvru de pe vremea lui 
Carol V se află în fundal, fiind 
văzut de la fereastra palatului 
din Paris a ducelui de Berry, 
numit Hétel de Nesle. 
Reprezintá o reamintire a 
puterii aristocrației, într-o 
vreme când poziţia sa era 
ameninţată de criza economică, 
politică și socială din Europa. 


3 TĂRAN CU TUNICĂ 


Țăranul în tunică albastru-deschis 
seamănă seminţe din sacul de 
pânză albă. Fraţii Limbourg 
acordau o atenţie deosebită 
detaliilor realiste în lucrările lor; 
aceasta se poate vedea în precizia 
umbrelor lăsate de personajele 
din prim-plan. Un astfel de nivel al 
detaliului necesita pensule și lupe 
de mare precizie. 


4 TÁRAN PE CAL 

Țăranul pe cal ară cu plugul, 
pentru a pregăti solul de 
insámántare. Pasărea din colt face 
parte dintr-un grup de păsări care 
ciugulesc semințele, Această scenă 
calmă și ordonată este foarte 
departe de realitățile mai dure ale 
vieții rurale și reprezintă lumea 
conform viziunii ducelui de Berry, 
cel care a comandat lucrarea, 


(O PROFILUL ARTIȘTILOR 


1370-1403 

Fraţii Limbourg s-au născut la sfârșitul anilor |370 și începutul 
anilor 1380 la Nijmegen, în Flandra de azi. În 1402, Jean si Paul 
ucrau la curtea din Burgundia, executând anluminuri pentru o 
Biblie, probabil Biblia moralizatoare (Bible Moralisée). 


1404-1412 
În 1404, toti cei trei frati lucrau pentru Jean, duce de Berry, un 
mare patron al artelor și pasionat colecționar de manuscrise. 


c. 1413-1414 

Ducele de Berry le-a propus fraţilor un proiect ambițios în 

c. 1413, iar ei au început să lucreze la Les Trés Riches Heures du 
Duc de Berry în 1414. Cele 12 ilustraţii pe pagină întreagă, pentru 
calendar; sunt considerate cea mai originală și mai desăvârșită 
trăsătură a acestei capodopere. 


1415-1416 

Fraţii au murit în 1416, probabil de ciumă, lăsându-și lucrarea 
neterminată. Jean Colombe, miniaturist francez (c. | 430—c. 1495), 
a terminat manuscrisul, lucrând la el din 1485 până în 1489. 
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ARTA COREEANĂ — 


Inastia Yi s-a îndepărtat de budismul îmbrățișat de dinastia anterioară 
Goryeo, și a proclamat neoconfucianismul ca religie de stat în Coreea + 
să transforme tara într-un stat și o societate neoconfucianiste, fonda 


i 


și ale vechilor familii aristocratice, care fuseseră la putere în timpul dinastie; Goryem 
În calitatea lor de membri ai noii elite, învățații neoconfucianisti au ajuns să dome 
birocrația guvernamentală. 

Dinastia Yi și-a însușit tradițiile locale din Coreea și a sprijinit în acelas ¿uu 
dinastia Ming din China și poziţia ei în centrul civilizației confucianiste. Dinssss 


de curte ai dinastiei, a fost cel mai important pictor coreean din sec. XV E = 
preluat modelele chinezești din perioada Sun, însă a folosit stiluri și viziuni acce 


| Călătorie fantastică spre tinutul florilor de 
piersic (1447) 
An Gyeon - tus și culoare pe sul de mătase 
38,5 x 106 cm 
Biblioteca Universităţii Tenri, Nara, Japonia 


2 Seodang (sfârșitul sec. XVIII) 
Gim Hongdo : stampă color 
28 x 24 cm 
Muzeul Naţional al Coreei, Seul, Coreea 
asupra acestora. 
3 Vas în formă de ploscă (sfârșitul sec. XV) 
Autor necunoscut + vas din piatră cu glazură 
buncheong 
21 cmH 
Muzeul de Artă Metropolitan, 
New York, SUA 


1400-1450 


Olarii coreeni utilizează 
tehnicile chinezeşti 
pentru a fabrica porțelan 
alb.Acest tip de porțelan 
se foloseşte numai la 
curtea regelui Sejong 
(1397-1450). 


Dupá detronarea 
ultimului monarh din 
dinastia Goryeo,Yi este 
proclamat rege al 
dinastiei Yi; capitala lui se 
afla pe locul orașului 
Seul de astăzi. 


Noul rege Sejong atacă 
insula Tsushima din 
largul coastei de sud-est 
a Coreei, care este 
folosită ca bază de către 
tâlharii japonezi. 
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dinastiei, Yi Seonggye (1335-1408), și consilierii săi neoconfucianisti au luat o sx za 
măsuri împotriva budiștilor, pentru a reduce bogăţia și influența mănăstirilor t> 


Yi s-a inspirat din sursele chinezești clasice, iar în artele vizuale, peisajul a cas 
principalul gen în pictură. An Gyeon (activ în c. 1440-1470), unul dintre piczoes 


specifice dinastiei Yi. Felul în care reda peisajul a influențat multi alti artist cca 
încă din timpul vieții sale. În lucrarea Călătorie fantastică spre ținutul florilor oe zas 
(deasupra), An Gyeon a folosit zone de lumini și umbre, aflate într-un conz== 
puternic, si tuse energice pentru a crea o scenă fantastică, bazată pe un vis paman 
de susținătorul său, prințul Anpyeong. ldilicul Tinut al florilor de piersic posis £ 
admirat în dreapta picturii, înconjurat de un inel de piscuri ascuțite. An Gresa = 
numai cá a înțeles tradiţiile chinezești de pictură, dar a oferit si o nouă perspec i 


Pe lângă crearea de lucrări de imaginaţie de acest tip, pictorilor de curte $ se 
cerea să facă portrete ale membrilor familiei regale si ale curtenilor, dar si istae 
picturale ale ritualurilor și ceremoniilor de la curte. Multi eruditi și funcționar coe 
erau ei înșiși artiști, iar caligrafia si pictura în tus erau considerate formele arbistyce == 
mai potrivite pentru eruditi. 


DINASTIA YI 


1500-1599 


Se fabrică vasele de gresie 
ceramică buncheong, 
acoperite cu angobă albă. 
Acestea devin căutate în 
Japonia după ce japonezii 
invadează Coreea, în 1592. 


Sejong introduce sistemul 
de scriere fonetică hangul, 
pentru a ajuta populația 
să învețe să scrie și să 
citească. Acesta il 
înlocuiește pe cel bazat 
pe caractere chinezești. 


Reprimarea budismului a provocat un declin al calității și cantității artei inspirate 
de această religie, deși budismul a continuat să fie o forță culturală importantă, în 
special în rândul claselor inferioare. Iconografia budistă a pătruns în pictura populară 
coreeană, numită minhwa, ce redă într-un stil naiv personaje mitice si simboluri ale 
norocului si longevitátii, precum căprioare, tigri, bujon si cocori. Începând cu sec. XVII, 
lucrările de tip minhwa au fost create în număr foarte mare, pentru a acoperi cererea 
publicului. Artiștii minhwa erau persoane de proveniență modestă, care călătoreau în 
toată tara, lucrând la comandă, deseori pentru a marca un eveniment important din 
viața clienților lor. 

În ce privește ceramica din timpul dinastiei Yi, cel mai apreciat tip ra portelanul 
alb, despre care se considera că întruchipează idealurile neoconfucianiste de 
puritate si cumpătare. Totuși, la începutul dinastiei Yi s-au dezvoltat în paralel si 
vasele din gresie ceramică buncheong (dreapta, jos). Vasele de tip buncheong — 
la origine denumite bunjang hoecheong sagi (obiecte din ceramică gri-verzuie, 
decorate cu pulberi) — sunt caracterizate de nuanţa glazurii care variază de la gri 
și verde la albastru. Olarii care foloseau tehnica sgraffito (scrijelire) aplicau mai 
întâi un strat alb pe obiectul din lut, apoi incizau un model pe suprafața respectivă. 
Stratul rămas era răzuit, pentru a scoate la iveală corpul vasului, care se acoperea 
cu un strat de glazură, apoi era ars. Stilul buncheong a dispărut după sec. XVI, 
deoarece olarii au preferat portelanul chinezesc. 

Spre sfârșitul sec. XVII, identitatea Coreei ca naţiune în curs de conturare a 
început să se reflecte în artă. Cea mai importantă realizare a picturii din sec. XVIII 
a fost apariţia peisajului realist (jingyeong sansu). În loc să adopte stilul chinezesc 
traditional al peisajelor idealizate, artisti precum Jeong Seon (1676-1759) au redat 
peisajele coreene în lucrări ca Vedere panoramică asupra Munţilor de Diamant 
(1734; vezi p. 136). O altă tendinţă importantă a fost crearea de scene de gen, 
cu aspecte umoristice din viață, cum ar fi Treieratul orezului (1780), lucrare în care 
Gim Hongdo (1745-c. 1806) redă un țăran leneș ce fumează din pipá în timp ce 
îi supraveghează pe țăranii care muncesc din greu. Astfel de lucrări erau pe placul 
clasei de mijloc care se dezvolta în Coreea. Pictura Seodang (Scoala din sat), care-i 
aparține lui Gim (dreapta, sus), înfățișează un profesor confucianist împreună cu 
elevii săi. Pictura este un exemplu tipic al genului, întrucât autorul se concentrează 
pe personaje și pe expresiile lor și lasă fundalul alb. 

Societatea de la sfârșitul dinastiei Yi nu mai era foarte atașată de virtuțile austere 
ale confucianismului din perioada de început a dinastiei și se bucura de o mai mare 
prosperitate. Folosirea din belșug a pigmentului albastru de cobalt a devenit populară și 
producţia de porțelan albastru și alb a înflorit. Prosperitatea tot mai mare a clasei de mijloc 
a dat naștere unei preferințe pentru lux în artele decorative, răspândindu-se incrustațiile cu 
lac si perle, cu modele complicate și bogate. Deși viața culturală și intelectuală a cunoscut o 
perioadă de înflorire pe tot parcursul sec. XIX, Coreea a avut de-a face cu tulburări interne 
și cu atacuri din exterior. Dinastia Yi a fost înlăturată de la putere în anul 1910, când Japonia, 
în expansiunea ei imperialistă, a anexat Coreea. HY 


Tehnicile occidentale ale 
perspectivei liniare si 


umbrei sunt introduse în 
Coreea de către 
reprezentanți ai dinastiei 
Qing din China. 


Este creată cea mai pură 
formă de porțelan alb 
coreean, vasul în formă 
de lună. Aceste vase de 
mari dimensiuni sunt 
rotunde și au un smalţ 
de culoarea laptelui. 


Se dezvoltă cultura 
Jingyeong sau cultura căii 
adevărate, pe măsură ce 
eruditii promovează 
forme artistice specifice 
Coreei, în poezie, pictura 
de peisaj și în caligrafie. 


Este semnat Tratatul de 
la Ganghwa cu Japonia, 
prin care se inițiază 

schimburile comerciale 
între Coreea si Japonia. 


1894-1895 


Are loc primul război 
între China si Japonia, în 
principal pentru 
controlul asupra Coreei, 
iar influența Chinei 
asupra Coreei ia sfârșit. 


Tratatul de anexare a 
Coreei de către Japonia 
marchează începutul 

unei perioade de 35 de 
ani de stăpânire japoneză 
în Coreea. 
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Vedere panoramicá asupra Muntilor de Diamant 1734 
JEONG SEON 1676-1759 


tus de India pe hártie 
130,5 x 94 cm 
Leeum, Muzeul de Artá Samsung, Seul, Coreea 
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onsideratá o comoară naţională a Coreei, Vedere panoramică asupra Muntilor de 

Diamant reprezintă un moment esențial în arta coreeană (vezi p. 134). Compoziţia 

circulară dinamică este un jingyeong sensu (peisaj realist), gen care a apărut la sfârșitul 
sec. XVII. Într-un peisaj realist, locul redat este real și se află pe teritoriul Coreei. Munţii de 
Diamant se află pe coasta de est a peninsulei coreene, iar Jeong Seon a călătorit deseori în 
acea zonă. În Coreea din timpul dinastieiYi (1332-1910), China dinastiei Ming (1368-1644) era 
considerată un nucleu al civilizației confucianiste; elita coreeană din perioada YI studia clasicii 
chinezi, iar artiștii pictau peisaje chinezești idealizate, inspirate de modele chinezești. Cu toate 
acestea, percepţia s-a modificat în momentul în care China a fost cucerită de manciurieni, în 
anul | 644. Din acel moment, Coreea s-a considerat pástrátoarea civilizației confucianiste, iar de 
teritoriul si de populația ei s-au interesat numerosi eruditi. Acesta este contextul în care Jeong a 


creat această lucrare. IY 


®© DETALII 


| TITLU ȘI SEMNĂTURĂ 


Artistul a creat aproape o sută 
de imagini ale munţilor. În 
dreapta se află titlul lucrării, 
Vedere panoramică asupra 
Muntilor de Diamant 
(Geumgang Jeondo). În stânga, 
artistul s-a semnat cu 
pseudonimul său, Gyeomjae, 
care înseamnă „studiu simplu”, 
și a atașat sigiliul personal. 


2 CRESTE ABRUPTE 


Jeong și-a exprimat deschis 
experiența fizică legată de 
peisaj și reacția emoțională 
la vederea acestuia. Piscurile 
ascuţite acoperite de zăpadă 
sunt redate cu măiestrie, cu 
o pensulatie rapidă, numită 
sujik jun Gyeomjae (tusá 
verticală Gyeomjae) 
deoarece a fost inventată 
chiar de artist. Lucrarea redă 
12 000 de piscuri. Cel mai 
înalt dintre acestea, 
Birobong, se află în fundal, iar 
râul curge din inima lui către 
valea de dedesubt, 


3 VEGETAȚIE ȘI STÂNCI 


Jeong a pictat în mod repetat 
strat peste strat, fără a aștepta 
să se usuce, folosind tușe 
verticale pronunțate. Aici, el 
echilibrează delicat compoziția, 
folosind tușe moi, rotunde, 
pentru a modela vegetația 
delicată, în timp ce formațiunile 
regulate de rocă sunt redate cu 
linii subțiri, tăioase. 


4 TEMPLUL JEONGYANG 


Deseori, artistul a indicat 


anumite locuri aflate în munți. 
Aici, în porţiunea superioară a 
terenului înverzit, se află templul 
Jeongyang, redat în miniatură. 
Jeong a pictat și imagini 
asemănătoare cu hărţile, în care 
a menționat principalele 
caracteristici ale acestui 
teritoriu uriaș. 


INSCRIPȚIA ARTISTULUI 


Cele patru caractere mici din mijloc, de sub inscripție 
(dedesubt), arată că textul a fost scris în iarna anului gapin 
din ciclul sexagenar, ceea ce înseamnă că datează din 1734. 
lată ce spune inscripția: 


Bouásprezece mii de piscuri ale Muntelui Geumgang — 
Oare cine ar îndcăzni să le redea chipul adevărat? 

“Parfumurile lor plutesc dincolo de Marea de la Răsărit, 
Chi-ul lor înmiit-se răspândește treptat în toată lumea. 


Piscurile stâncoase radiază puritate precum mugurii de 
lotus. Pădurea de pini si ienuperi ascunde intrarea 
în templu. 


Acest loc de sedere ferit la poalele Munţilor de Diamant, 


Cum se poate compara cu priveliștea surprinsă când 


stai cu capul pe pernă? 
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@ Portretul sotilor Arnolfini | Jan van Eyck (p.144) 
@ Coborârea de pecruce | Rogier van der Weyden (p.146) 
@ Altarul Portinari | Hugo van der Goes (> 2 


Portile Paradisului & Lorenzo Ghiberti (p.154) 
Polipticul Sf. Anton | Piero della Francesca (p.156) & 
Primăvara | Sandro Botticelli (p.158) 
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Pietà | Giovanni Bellini (p.166) 
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mo (p.204) 
@ Alegoria lui Cupidon si Venus | Agnolo Bronzino (p.206) 


@ Înmormântarea contelui de Orgaz | El Greco (p.208) 


1520 1540 1560 1580 1600 1620 
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| Fecioara cu canonicul Joris van der 


Paele (1436) 


Jan van Eyck - ulei pe lemn 


122 x 157 cm 


Muzeul Groeninge, Bruges, Belgia 


2 losif, detaliu din altarul din Mérode 


(c. 1425) 


Maestrul din Flémalle - ulei pe lemn de stejar 


64,5 x 27 cm 


Muzeul de Artă Metropolitan, New York, 


SUA 


EVENIMENTE CHEIE 


1411 


Sluter si Claus de Werve 
(c. 1380-1439) termină 
lucrul la mormántul lui 
Filip Temerarul, duce de 
Burgundia, la cinci ani 
după moartea acestuia. 


1416 


izbucnirea epidemiei de 
ciumă în Franța a cauzat 
probabil moartea fraților 
Limbourg, originari din 
Flandra. 
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rta flamandă timpurie include lucrările create în Țările de Jos, într-o ză 

ce cuprindea teritoriul actual al Belgiei și Luxembourgului. Acest sti 

flamand a atins apogeul în sec. XV, când pictorii flamanzi au dezvoltat ue 
stil si o abordare foarte diferite a subiectelor lor. Ei au respins eleganța rafinată 


și decoratiunile extravagante care caracterizau goticul international (vezi p. 128 
în favoarea unui nou realism. Scenele dramatice au fost înlocuite cu interioarete 
domestice în care se împleteau sensibilitatea și realitatea. Având maeștri precum 
Jan van Eyck (c. 1390-1441), Rogier van der Weyden (c. 1399-1464), Hans 
Memling (c. 1430/1440-1494) și Hugo van der Goes (c. 1440-1482), picton 
flamanzi au lăsat o moștenire artistică prin care avem acces la o perspectiva rz 
generoasă asupra lumii în care au trăit. 

Cheia succesului artei flamande timpurii a fost prosperitatea economică a regus 
Tesátorii au jucat un rol important în comerțul cu lână, iar porturile din nord au 
contribuit la transformarea Ţărilor de Jos intro piaţă înfloritoare și cosmopolită. hanss 
de anii 1480, orașul Bruges era principalul oraș-port din regiune. Apoi, când portui sà; 
a decăzut, locul i-a fost luat de orașul Anvers. Sporirea activităților comerciale a adis 
cu sine importante resurse noi de patronaj, iar multi dintre marii artiști ai perioade 
nu erau originari din Flandra, ci au venit din alte regiuni — Memling, de exemplu, era 
originar din Germania și a lucrat sub îndrumarea lui Van der Weyden. 


1425 1436 1460 1475 


Van Eyck se muw la Van der Weyden devine Van der Weyden pictează Van der Goes ese mam 
Bruges și intră în pictor al orașului Portretul unei doamne, un șef al bresiei pirë 
serviciul lui Filip cel Bun. Bruxelles și primește studiu psihologic al unei din Gand. 


numeroase comenzi 
internaționale. 


tinere; privirea fixă si mâinile 
împreunate sugerează 
zbuciumul sufletesc. 


De asemenea, multi dintre cei ce au devenit patroni ai artistilor datoritá succesului 


comercial al Flandrei erau originari din alte zone. Capodopere precum Portretul 


soților Arnolfini al lui van Eyck (1434; vezi p. 144) și Altarul Portinari al lui van der Goes 


(c. 1475; vezi p. 148) nu erau nici pe departe exemple izolate, negustorii italieni 


comandând multe astfel de lucrări. 


Progresele extraordinare înregistrate de arta flamandă la începutul sec. XV 


sunt legate direct de Renaștere (vezi p. 150), mișcare ce a apărut în Italia și s-a 


răspândit în întreaga Europă. În scurt timp, artiștii au devenit mai încrezători în 


ceea ce privește redarea corpului uman și a lumii înconjurătoare. La începutul 


secolului, cel mai important artist flamand era Melchior Broederlam (c. 1350- 


c. 1411). Principala sa operă care s-a păstrat — panourile laterale ale unui altar 


(c. 1394-1399) creat pentru mănăstirea din Champmol, întemeiată de Filip 


Temerarul — arată tendințe naturaliste, însă aparține în mare stilului gotic. Scenele 


sunt amplasate în fata unui fundal aurit, peisajul este stilizat, iar redarea spațiului 


este stângace. În deceniul patru al sec. XV, arta flamandă suferise deja modificări: 


personajele erau în armonie cu peisajul înconjurător și se prezenta o imagine 


credibilă realității. 


Primele semne ale schimbării au apărut în domeniul sculpturii. Pionierul a fost 


Claus Sluter (c. | 350—1405/1406),care a creat cele mai bune lucrări ale sale pentru 


mănăstirea din Champmol. Această comandă a cuprins o serie de statui ale profetilor 


din Biblie, iar sculpturile sunt caracterizate de un naturalism robust, foarte îndepărtat 


de gratia stilizată a contemporanilor lui Sluter. Lucrările artistului au influențat, fără 


îndoială, stilul Maestrului din Flémalle, unul dintre primii mari pictori ai Şcolii flamande 


timpurii. Nu se știe sigur cine a fost cel supranumit astfel; majoritatea specialiștilor 


consideră cá este vorba de Robert Campin (c. 1375-1444), un pictor de succes din 


Tournai, care probabil a fost maestrul lui van der Weyden. Își picta personajele într-un 


stil solid, sculptural, pe care l-a transmis elevilor săi. Când l-a redat pe losif (dreapta) 


pe una dintre laturile altarului din Mérode, l-a înfățișat ca pe un tâmplar contemporan 


autorului, care mestereste capcane pentru șoareci; în fundal se observă panorama unui 


oraș flamand. 


Pe măsură ce Flandra se dezvolta tot mai mult din punct de vedere economic, 


artiștii au avut de câștigat de pe urma bogăției și a importanței breslelor si a 


autorităților laice. Este de remarcat cá pictura Coborârea de pe cruce a lui van der 


Weyden (c. 1435-1440; vezi p. 146) — una dintre cele mai importante din această 


perioadă — a fost comandată de o breaslă, nu de un cleric sau de un nobil. Multe bresle 


erau confferii religioase care se strângeau pentru a se ruga și a face opere de caritate, 


iar deseori se întreceau în a comanda cele mai impresionante lucrări de artă pentru 


organizaţia lor. Ținând cont de acest lucru, era ceva obișnuit ca artiștii să facă parte 
dintr-o confrerie, Acesta a fost și cazul lui Petrus Christus (c. 1410—1475/1476), cel mai 
important artist din Bruges, după moartea lui van Eyck. Registrele arată că, împreună 


cu soția sa, Christus făcea parte din Confreria Copacului Uscat; printre membrii ei 


numărându-se și ducii de Burgundia și familii nobiliare. 


| 1477 


Flandra este pierdută în 
luptă, la moartea ducelui 
de Burgundia — un mare 
patron al artelor — si 
este preluată de casa de 
Habsburg. 


1478 


Van der Goes renunță la 
afacerea de succes din 
Gand, devenind călugăr 
în așezământul monahal 
Rooklooster, lângă 
Bruxelles. 


1482 


Maximilian | de 
Habsburg devine 
conducător al Ţărilor de 
Jos; politica sa nu este 
apreciată de cetățeni. 


c. 1500 


Hieronymus Bosch 

(e. 1450-1516) include 
un autoportret in 
tripticul său Grădina 
plăcerilor lumesti (vezi 
p. 188). 


1508 


Jan Gossaert 

(c. 1478-1532) vizitează 
Italia și este influențat de 
motivele Renasterii 
isaliene, pe care le 
introduce în arta 
flamandă. 


c. 1512-1515 


Lucrarea lui David, Popas 
în timpul fugii în Egipt, 
demonstrează influența 
Renașterii italiene în 
folosirea de către artist 
a culorilor si a 
subiectului. 


ARTA FLAMANDĂ TIMPURIE 141 


3 Un bijutier în atelierul sáu (1449) 

Petrus Christus - ulei pe lemn 

100 x 86 cm 

Muzeul de Artă Metropolitan, New York, 
SUA 


Maria Portinari (c. 1468) 

Hans Memling - ulei pe lemn 

44 x 33 cm 

Muzeul de Artă Metropolitan, New York, 
SUA 


Fecioara între sfinți (1509) 

Gerard David - ulei pe pânză 

118 x 212 cm 

Muzeul de Arte Frumoase, Rouen, Franța 
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Breasla bijutierilor din Bruges i-a comandat lui Christus realizarea unei lucrări 


numite Un bijutier în atelierul său (deasupra), în care un cuplu alege o verighetă. 
Christus își demonstrează priceperea în redarea realistă a diverselor materiale textile 
și folosește imaginea reflectată în oglindă pentru a face legătura între privitor și spațiul 
picturii, o tehnică deseori întâlnită în pictura flamandă timpurie. 

Prosperitatea orașelor flamande se reflecta în dorința acestora de a 
comanda lucrări artistice de calitate superioară. De exemplu, în 1468, Dieric 
Bouts (c. 1420-1475) a fost numit pictor oficial al orașului Louvain. Această 
numire i-a adus cea mai importantă comandă: două panouri de mari dimensiuni, 
înfățișând viaţa împăratului Otto, care au fost expuse într-un spațiu special în 
clădirea primăriei. Cele două scene cuprindeau numeroase portrete de consilieri 
anticipând tradiţia portretelor de grup, care va apărea mai târziu în această regiune 
Demnitatea solemnă a stilului lui Bouts se regăsește în portretul făcut de Memling 
Mariei Portinari (pagina alăturată, sus), la origine o parte dintr-un triptic religios. 
Artistul nu încarcă memoria privitorului cu detalii de fundal, ci se concentrează 
pe expresia subtilă a modelului său. Întro manieră tipică artei olandeze, privirea 
femeii nu este îndreptată către privitor. Memling și-a portretizat modelele într-un 
mod realist, iar acest lucru a influențat creaţia unui alt artist important din Bruges 
Gerard David (c. 1460-1523). În pictura Fecioara între sfinţi (pagina alăturată, jos 
David își dispune personajele într-o compoziție ordonată, redându-le într-o formă 
neidealizată. El avea un atelier care primea multe comenzi, iar creația sa este o 
etapă importantă în arta flamandă. 

Răspândirea mecenatului a contribuit la îmbunătățirea statutului multor artist 
locali. În prima parte a sec. XV, pictorii lucrau fie pentru Biserică, fie pentru 


curțile regale sau pentru nobili. În această calitate, printre atributiunile lor 

se număra producerea multor obiecte, unele efemere — să picteze scuturi 

si stindarde ori să creeze decoraţiuni pentru banchete și nunţi. Van Eyck, 

de exemplu, a trebuit să aurească și să picteze statui, iar van der Goes 

fost angajat să creeze decoraţiuni stradale pentru căsătoria lui Carol 

Temerarul, dar și prapuri pentru înmormântarea lui Filip cel Bun și pentru 

un jubileu papal, Spre sfârșitul secolului, artiștii flamanzi deveniseră mult mai 

ndependenti. Memling si van der Weyden conduceau ateliere mari, având 

clienti din alte ţări. 
Spre deosebire de artiștii italieni, cei olandezi își organizau compoziţiile 


intuitiv, fără a folosi un sistem metodic pentru calcularea perspectivei sau 
a proportiei. Ei au fost primii care au recurs la pictura în ulei, la care van 
Eyck și-a adus o contribuţie specială. A folosit straturi suprapuse de vernis 
transparent, pentru a amesteca în mod imperceptibil nuanțele și a reda 
cu succes obiectele de foarte mici dimensiuni. Prin această invenție, van 
Eyck și adepţii săi au putut să înfăţișeze lumea înconjurătoare într-un grad 
al detaliilor nemaiîntâlnit până atunci. În lucrarea sa Fecioara cu canonicul 
Joris van der Paele (vezi p. 140), artistul face dovada artei sale. Trăsăturile 
preotului au fost reproduse atât de precis, încât medicii de azi au putut să 
diagnosticheze boala de care suferea acesta; textul este ușor distorsionat de 
lentilele ochelarilor pe care îi tine în mână; Fecioara și Pruncul se reflectă în 
coiful strălucitor purtat de Sf. Gheorghe, care stă în picioare lângă preot. 
Artiştii flamanzi au profitat din plin de posibilitățile oferite de pictura 
în ulei. Au înfățișat lumea în care trăiau cu veritabilă prospețime, ca și cum 
ar fi privit-o pentru prima oară. Au continuat să facă acest lucru chiar și 
când au tratat teme biblice. Când Geertgen tot Sint Jans (c. 1464-1495) l-a 
înfățișat pe Hristos ridicându-l pe Lazăr din morti, a redat ambianța unui sat 
flamand, iar cei ce asistau la miracol sunt îmbrăcaţi în veșminte din vremea 
pictorului. Acest anacronism deliberat nu era considerat un sacrilegiu. 
Sentimentul religios din Flandra era puternic influențat de mișcările spirituale 
contemporane, care îl îndemnau pe credincios să aibă o relație personală 
apropiată cu Dumnezeu. Cucernicia simplă se reflectă în lucrările multora 
dintre primii pictori flamanzi: de la intensitatea emoţională a lui van der 
Weyden, care înțelegea prea bine suferinţa lui Hristos, la misticismul lui van 
der Goes și la aerul contemplativ tăcut al lui David și al lui Memling. IZ 
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Portretul sotilor Arnolfini 1434 
JAN VAN EYCK c. 1390-1441 


ulei pe lemn 
82x 60 cm 
Galeriile Nationale, Londra, Marea Britanie 
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«^ GHID 


e crede că această pictură a lui Jan van Eyck îi înfățișează pe Giovanni di Nicolao Arnolfini 

si pe sotia sa, doi italieni bogati ce locuiau la Bruges. Probabil cà tabloul a fost comandat 

pentru a sărbători logodna sau căsătoria celor doi, desi specialiștii continuă să dezbată 
semnificaţia lui precisă. De asemenea, s-a sugerat că este un portret comemorativ al soției 
decedate a lui Arnolfini și că pictura este în amintirea căsătoriei lor. Cu sigurantă, acesta nu este 
un portret de nuntă convenţional. Nu se citește deloc bucuria pe chipul solemn al bărbatului sau 
în atitudinea reţinută a cuplului, iar mâna femeii pare a se îndepărta de mâna sotului ei. În schimb, 
pictura este mai degrabă o amintire a faptului că personajele împărtășesc o taină sacră. Conotatiile 
religioase sunt subliniate de rozariul de pe perete, de scenele biblice care decorează oglinda si de 
pantofii lăsaţi într-o parte. 

Se face referire la scopurile mai lumești ale căsătoriei, cu aluzii la rolul de mamă al femeii. 

În plus, în cazul de față este vorba de o uniune comercială. Cuplul provenea din familii de 


negustori bogaţi, care își afișează bogăţia — portocale scumpe din tări străine se află pe o 
masă din apropiere, pe podea se poate observa un covor persan, mobila este scumpă, iar 
hainele lor sunt fine și, evident, scumpe. Cu toate acestea, turul de forță artistic al lucrării este 
redarea oglinzii convexe, pe care van Eyck o foloseste ca mijloc de a demonstra priceperea 
sa deosebită în redarea celor mai mici detalii. Semnătura, inclusă ca ornamentatie, se găsește 


deasupra oglinzii. IZ 


«» DETALII 


| MÂNA 


Studiile în infraroșu ale mâinii 
arată că van Eyck a făcut câteva 
ajustări fine la poziția acesteia, 
Gestul este semnificativ și 
probabil indică momentul în 
care bărbatul rostește 
jurământul de căsătorie, 

dat fiind modul nenatural și 
oficial în care cuplul își 
împreunează mâinile. 


2 OGLINDA CONVEXĂ 


Cercurile care decorează rama 
oglinzii conțin zece scene din 
patimile lui Hristos. În oglindă 
se văd siluetele a doi bărbaţi, 
unul putând fi pictorul, ceea 
ce conferă un plus de 
semnificaţie semnăturii și 
inscripției în latină de 

deasupra oglinzii: „Jan van 
Eyck a fost aici, 1434". 


3 FEMEIA 


Femeia pare însărcinată, deși 
felul în care își ţine faldurile 
rochiei e în ton cu moda 
vremii. Cu toate acestea, multe 
dintre detaliile din partea ei de 
portret au legătură cu rolul de 
mamă al femeii. În spatele ei, 
un dragon sculptat o 
reprezintă pe Sf. Margareta, 
sfânta ocrotitoare a nașterilor. 


4 PANTOFII 


Pantofii din lemn ai bărbatului 


sunt mai mult decât un detaliu 
domestic, Ei reprezintă o 
referință simbolică la Exodul: 
„Scoate-ți incáltámintea din 
picioarele tale, cáci locul pe care 
calci este pământ sfânt, Pantofii 
sunt prezentați întrun loc vizibil, 
pentru a sublinia natura sacră a 
evenimentului. 


(O PROFILUL ARTISTULUI 


c. 1390-1424 

Se cunosc puţine amănunte despre primii ani ai vieții lui van Eyck; se 
pare că s-a născut la Maaseik, în Belgia de astăzi. Prima menționare a 
sa datează din |422, când se afla la Haga, unde lucra la curtea lui 
loan Ill, duce de Bavaria-Straubing si conte de Olanda si Hainaut. 


1425-1431 

A rămas la curtea lui loan III până la moartea acestuia, în | 425. 

În același an, van Eyck a intrat în serviciul lui Filip III, duce de 
Burgundia, și a lucrat pentru el la Bruges și la Lille, ca artist de curte 
si intendent. În această din urmă calitate, a participat la o serie de 
misiuni diplomatice. 


1432-1434 

A cumpărat o casă în Bruges, începând etapa cea mai bună a 
carierei sale. În 1432 a terminat altarul din Gand, o lucrare 
deschizătoare de drumuri în ce privește realismul său, și a avut 
comenzi importante, precum Portretul soților Arnolfini. 


1435-1441 
Artistul a continuat să lucreze pentru duce, creând numeroase 
portrete. A murit la Bruges. 
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Coborárea de pe cruce 
c. 1435-1440 

ROGIER VAN DER WEYDEN 
c. 1399-1464 


ulei pe panou de lemn 
220 x 262 cm 
Muzeul Prado, Madrid, Spania 


| SPAȚIU 2 ARBALETE 

Spațiul din centrul lucrării În semn de 

este mic, însă artistul arbaletierii care COMER 
reușește să creeze o iluzie această lucrare 
convingătoare, activă mai n a pictat două s= 
ales în partea de sus a n motivele ce 

imaginii. Capul servitorulu din coltunte mz 

este parțial ascuns, iar el se porindu-| caract 3 


în care 


tne cu mâna d 


are cuiele pe 


-a scos din trupul lui lisus O ságeata. 


(OPROFILUL ARTISTULUI 


c. 1399-1431 

Rogier de la Pasture s-a născut la Tournai, în Belgia. Tatăl sáu confectiona cutite, iar Rogier 
se crede că și-a început cariera ca bijutier. În 1427 a intrat ucenic la Maestrul din Flémalle, 
sub îndrumarea căruia a lucrat cinci ani. Curând, a ajuns la nivelul maestrului său si, în 
timp, chiar i-a influentat lucrările. 


1432-1436 
În 1432 a fost primit ca maestru în Breasla pictorilor Sf. Luca, din Tournai. În 1435, s-a 
mutat la Bruxelles, unde și-a schimbat numele cu traducerea în olandeză, van der 


Weyden. Un an mai târziu, a preluat pe viață postul de pictor al orașului. 


1437-1449 

Van der Weyden a primit comenzi însemnate de la autorităţile civile și religioase și de la 
persoane particulare, între care unele din străinătate. A pictat portrete și subiecte 
religioase și a condus un atelier de mari dimensiuni. A creat lucrări pentru nobili și prinți, 
precum Filip Ill, duce de Burgundia. La moartea lui van Eyck, în 1441, van der Weyden a 
devenit principalul portretist de la curtea ducelui. 


1450-1464 

Se crede cá a mers la Roma în 1450, în pelerinaj, iar acolo a cunoscut artisti și patroni ai 
artelor italieni. În timpul petrecut în Italia, a pictat pentru familii renumite, ca familia Medici 
din Florenta. Renumele i-a crescut, ajungând curând să aibă adepti în Franţa, Germania, 
Italia și Spania; aceștia erau atrași de emoțiile puternice, de detaliile realiste și de natura 
dramatică din operele sale. Influența sa asupra picturii europene a continuat să se 
manifeste până la jumătatea sec. XVI, 


ceastă pictură este considerată cea mai bună lucrare a lui van der 

Weyden. A avut o influenţă uriașă, inspirând crearea de nenumărate 

copii de către alti artisti din Ţările de Jos. Altarul, care îl înfățișează pe 
lisus coborât de pe cruce, a fost comandat de Breasla arbaletierilor Sf. Gheorghe 
din Louvain, în Belgia de azi, iar la origine a fost așezată în capela breslei din 
biserica Notre Dame Hors-les-Murs. Probabil era prevăzut cu panouri laterale, 
însă acestea nu s-au păstrat. Lucrarea datează de prin 1435 și a fost terminată în 
mod sigur înainte de 1443, când s-a făcut o copie a ei. În 1548, lucrarea se afla 
deja în posesia Mariei de Austria, regenta Țărilor de Jos, iar câţiva ani mai târziu 
i-a revenit nepotului acesteia, regele Filip II al Spaniei. Pictura prezintă un amestec 
extraordinar de elemente realiste și imaginare.Van der Weyden înghesuie în 
altarul dreptunghiular zece personaje impunătoare, aproape în mărime naturală. 
Cu toate acestea, el folosește spațiul foarte comprimat pentru a intensifica 
durerea și chinul personajelor, surprinse în poziţii contorsionate. Sunt prea 
înghesuite pentru a se putea desfășura sau mișca, iar emoţiile lor sunt redate 
cu o claritate rávásitoare. Unii își frâng mâinile, alții își ascund privirea, iar ceilalți, 
cu fete cenușii, pur și simplu se uită în gol. Împreună, transmit ideea că este un 
moment dramatic și alcătuiesc o imagine emoţionantă de inconsolabilă durere, în 


fața patimilor lui lisus. IZ 


3 CRANIU 


lisus a fost răstignit pe 
Golgota, „căpățâna“. Multe 
picturi care au ca subiect 
rástignirea includ un craniu, 
întrucât se crede că Adam a 
fost îngropat acolo. Aceasta 
subliniază scopul sacrificiului 
lui Hristos, de a răscumpăra 
păcatul originar comis de 
Adam și Eva 


4 SIMETRIA PERSONAJELOR 


Compoziția se centrează pe 
Siluetele similare ale lui lisus si 
Fecioarei Maria. Corpurile lipsite 
de vlagă alcătuiesc curbe în S, 
brațele sunt la fel, iar pielea are 
aceeași paloare cadaverică 
Personajele Sf. loan Botezătorul 
(extrema stângă) și Maria 
Magdalena (extrema dreaptă) 
subliniază simetria 
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Altarul Portinari c. 1475 
HUGO VAN DER GOES c. 1440-1482 


ulei pe panouri din lemn 

253 x 304 cm (panoul central) 

253 x 141 cm (fiecare panou lateral) 
Galeria Uffizi, Florența, Italia 
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ceastă piesă de altar de Hugo van der Goes a fost comandată de 

Tommaso Portinari pentru biserica Sant'Egidio din spitalul Santa Maria 

Nuova din Florenţa. Includerea în picturile religioase a portretelor celor 
ce le comandaseră și a familiilor lor era un lucru obișnuit; Portinari îngenunchează 
împreună cu cei doi fii ai săi, în panoul din stânga; în panoul din dreapta 
îngenunchează soţia și fiica sa. Toti, cu excepția fiului cel mai mic, sunt fnsotiti de 
sfinții de la care și-au luat numele: Toma și Antonie cel Mare, în stânga, și Margareta 
și Maria Magdalena, în dreapta. 

Pictorii flamanzi căutau deseori motive de inspiraţie în sud, iar lucrarea face 
dovada că artistul a reușit să câștige o comandă importantă de la un italian. 
Portinari locuia la Bruges, în Belgia de azi, fiind angajat ca funcționar al băncii 
familiei Medici. El a comandat tripticul pentru a se asigura cá în Florenta nu va fi 
uitat, câtă vreme locuiește în străinătate, și pentru a-și demonstra loialitatea fată 
de oraș. 

După ce altarul a fost expediat din Flandra și a fost instalat la Florenţa, în anul 
|483, a avut o influență considerabilă asupra artiștilor florentini, impresionați de 
realismul meticulos. Compoziţia panoului central este foarte neobișnuită. 

Deși pare o scenă tradițională a nașterii Domnului, imaginea este o glorificare 
mistică a împărtășaniei, Personajele sfinte au un aer solemn și privesc în jos către lisus, 
înconjurat de simbolurile sacrificiului său, iar păstorii zâmbitori și emotionati seamănă 
cu credincioșii obisnuiti. Îngerii din prim-plan sunt îmbrăcaţi în straie preoțești și se 
pregătesc să oficieze liturghia, iar deasupra capului boului un diavol mic privește uimit. 
În panoul din stânga, Maria și losif își croiesc drum printre stânci spre Bethlehem, iar în 
panoul din dreapta sunt fnfátisati magii. IZ 


«» DETALII 


(O PROFILUL ARTISTULUI 


c. 1440-1468 

Van der Goes s-a născut probabil la Gand, în Belgia de azi, dar nu 
există nici un document scris despre el până în anul |467, când a 
intrat ca maestru în Breasla pictorilor din Gand. Se crede că era deja 
destul de cunoscut atunci, pentru că a fost chemat la Bruges în anul 
următor, pentru a supraveghea realizarea decoratiilor publice pentru 
nunta lui Carol Temerarul. 


1469-1473 

A creat stindarde și alte decorațiuni pentru orasul Gand, însă nici 
unul nu s-a păstrat. Reputatia sa a continuat să crească si a fost numit 
staroste al Breslei pictorilor prin 1473, o funcţie pe care a ocupat-o 
până în 1475, 


1474-1475 

Van der Goes nu si-a semnat niciodatá operele; singura lucrare 
care-i este atribuită fără dubii, Altarul Portinari, datează din această 
perioadă. A plecat din Gand în 1475 și a intrat în mănăstirea fraților 
augustini Rooklooster (mănăstirea roșie) de lângă Bruxelles. 


1476-1482 

Desi s-a călugărit, a continuat să picteze si să călătorească. De 
asemenea, primea oaspeți de vază în mănăstire, printre care 
Maximilian, arhiducele de Austria. Ultimii ani de viață au fost marcati 
de depresie si de instabilitate mintală. În 1481, a suferit o cădere 
nervoasă si a fost imobilizat, pentru a nu-și face rău singur. 


A murit în anul următor 


| ARHITECTURA 


Artistii flamanzi foloseau deseori 
detalii arhitecturale în scenele 
înfățișând nașterea Domnului, 
pentru a simboliza noua credință 
religioasă. Harpa sculptată se referă 
la regele Davd din Vechiul 
Testament și la strămoșii lui Hristos. 
În contrast. scena nașterii se 
desfăsoară întro clădire mai nouă, 
cu o coloană în stil gotic. 


2 PĂSTORII 


În majoritatea scenelor care 
redau nașterea Domnului, 
păstorii si magii sunt infátisati 
împreună, în timp ce-l slávesc pe 
lisus. Van der Goes le dă însă 
păstorilor o întâietate 
neobişnuită. Feţele lor sunt 
realiste și individualizate, într-un 
contrast acut cu trăsăturile 
idealizate ale multor participanți, 


3 MAGII 

Magii și suita lor sosesc 
într-o procesiune, Un 
curtean îi cere îndrumare 
unui șchiop, iar în spatele 
său cei trei regi călăresc 
unul lângă altul. Peisajul în 
care se află este nordic. 
Clădirile sunt clar din Țările 
de Jos, iar copacii golași 
confirmă că e iarnă. 


4 FIICA LUI PORTINARI 


Artistii flamanzi au continuat 
tradiția medievală în care patronii 
lor erau infátisati în picturi având 
dimensiuni mai mici, pentru a 
sublinia diferența dintre ei și sfinţi. 
Fiica lui Portinari, Margherita, este 
însoțită de Sf. Margareta, care 
poate fi recunoscută datorită 
simbolului său tradițional, 

un dragon. 


5 NATURI MOARTE 


Aceste elemente de natură 
moartă sunt simbolurile 
impártásaniei, lucru foarte potrivit, 
deoarece pictura se afla deasupra 
unui altar. Snopul de grâu este 
emblema pâinii sfintite; frunzele de 
vitá si strugurii din vază fac aluzie 
la vin. Garoafele roșii reprezintă 
cuiele pline de sânge de pe crucea 
lui Hristos. 
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RENASTEREA TIMPURIE 


| Fondatorii Renașterii florentine 
Atribuit lui Paolo Uccello - tempera pe lemn 
42 x 210 cm 
Muzeul Luvru, Paris, Franța 


2 Sfânta Treime (c. 1425-1428) 
Masaccio - frescă 
680 x 320 cm 
Santa Maria Novella, Florenţa, Italia 


3 Plan, secţiune și elevație din catedrala Santa 
Maria del Fiore din Florenta (sec. XIX) 
Jules Adolphe Chauvet - litografie 
Colecţie particulară 


EVENIMENTE CHEIE 


A 


n istoria Europei, Renașterea marchează tranziția de la Evul Mediu spre zorii lumii 

moderne. lermenul face trimitere la interesul renăscut pentru comorile artistice din 

Antichitatea greacă și romană. Operele autorilor clasici, cum ar fi Platon, Aristotel, 
Cicero și Homer, care căzuseră în uitare în Occident, au fost redescoperite, înflorind 
astfel o nouă perspectivă umanistă, care punea pe primul loc omul și realizările acestuia. 
Deși nu semnifica o respingere a învățăturilor teologice — credinţa și simbolurile 
creștine continuând să îi inspire pe artiștii Renașterii —, această abordare nu era 
conformă învățăturilor Bisericii medievale, care insista asupra faptului că oamenii nu 
puteau realiza nimic fără ajutorul lui Dumnezeu. 

Redescoperirea lumii clasice a transformat radical pictura, sculptura și arhitectura 
din Italia. Istoria și mitologia romană au fost cercetate pentru a se găsi subiecte noi. 
Lucrările artistice cu subiecte religioase — plate și liniare în Evul Mediu — au devenit 
mai realiste, reflectând studierea atentă a oamenilor și a naturii și dezvoltarea unor 
tehnici artistice precum perspectiva. În Florenţa sec. XV, mulţi considerau că trăiesc 
întro nouă eră: „Unde se afla arta pictorului, până când Giotto a descoperit-o, într-un 
tárziu?"", se întreba istoricul florentin și funcţionarul Matteo Palmieri în Despre viața 
cetățenească (c. 1432); „O caricatură a redării omului! Sculptura și arhitectura, zeci 
de ani adâncite într-un sărac travesti al artei, abia astăzi sunt salvate de la uitare”. 

Rolul formator al orașului în Renaștere este sărbătorit în pictura Fondatorii Renașterii 
florentine (deasupra), începută probabil de Paolo Uccello (c. 1397-1475) și terminată 
de un alt pictor: Potrivit inscripţiilor de sub fiecare portret, lucrarea îi înfățișează, de la 
stânga la dreapta, pe Giotto (Giotto di Bondone; c. 1270-1337), pe Uccello însuși, pe 
Donatello (Donata di Niccolo; c. | 386-1466), pe istoricul artei și biograful Antonio 
Manetti (1423-1497) și pe Filippo Brunelleschi (1377-1446). Această înșiruire a făcut 
subiectul multor dezbateri, iar o desemnare mai precisă a personajelor ar putea fi (de 
la stânga la dreapta): Manetti, Donatello, Ucello, Masaccio (Tommaso di Ser Giovanni di 
Mone Cassai; 1401-1428) și Brunelleschi. 

Deși nu se poate explica dezvoltarea artistică fără egal pe care a cunoscut-o 
Florenţa la începutul sec. XV, recurgând doar la un singur factor, au existat 


1402 


Ghiberti este ales să 
sculpteze porţile din 
bronz ale baptisteriului 
San Giovanni din 
Florenţa. Realizarea lor 
durează peste 20 de ani. 


1412 


Cei din familia Medici 
devin bancherii oficiali ai 
papei. 
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c. 1425 


La vârsta de 24 de ani, 
Masaccio începe să 
picteze Sfânta Treime 
pentru biserica Santa 
Maria Novella din 
Florența, Moare trei ani 
mai târziu. 


1435-1436 


Brunelleschi termină 
lucrul la domul 


catedralei din Florenţa. 


Alberti finalizează 
importantul său tratat 
Despre pictură. 


c. 1438 


Inspirat de relatările 
despre martirii creștini, 
călugărul dominican Fra 
Angelico pictează Tăierea 
capetelor Sf. Cosma și Sf. 
Damian. 


c. 1450 


În Buna Vestire a lui Fra | 
Filippo Lippi este inclusă 
o reprezentare a unei 
pietre cioplite purtând 
emblema familiei Medici. 


I" 


câteva contribuții esenţiale: a lui Brunelleschi, în arhitectură, a lui Donatello, 

în sculptură, și a lui Masaccio, în pictură. Între 1404 și 1407, Donatello și 
Brunelleschi au mers împreună la Roma, pentru a studia ruinele de acolo și 

a face săpături; călătoria avea să fie crucială pentru dezvoltarea artei italiene. 
Inspirat de sculpturile antice văzute la Roma, Donatello a sculptat și a turnat 
primele statui autonome de mari dimensiuni, din Antichitate și până atunci. 
Ca și personajele antice, sculpturile sale erau uneori goale. Sculptura David a 
lui Donatello, realizată în bronz și datând din anii 1430, a fost una dintre 
primele statui nud autonome din Renaștere. Brunelleschi, primul arhitect al 
Renașterii, a măsurat domul Pantheonului și alte structuri antice pentru a 
înțelege armonia proporțiilor din construcţiile clasice si şi-a folosit cunostintele 
inginerești pentru a construi uriașul dom al catedralei din Florenţa, Santa 
Maria del Fiore (dreapta, jos). Această catedrală era cel mai ambițios proiect 
arhitectural al orașului. Fusese începută în anii 1290, iar nava și corul fuseseră 
terminate prin 1420. Marele octogon din capătul estic al navei era protejat de 
un acoperiș din lemn, până când Brunelleschi a început construcția domului, 
care a fost ridicat între c. 1419 și 1436. Avea 42 m în diametru, iar crucea din 
vârf se ridica la |14 m deasupra solului: „Este o structură atât de impunătoare 
și se ridică atât de brusc spre cer, încât fi umbreste pe toti toscanii", nota 
Leon Batista Alberti (1404-1472),arhitect, artist, colecţionar de antichități 

și om de litere italian. În mod surprinzător, cariera lui Brunelleschi cunoscuse 
un eșec timpuriu: in 1401, proiectul sáu pentru porțile nordice din bronz ale 
baptisteriului San Giovanni din Florenţa (vezi p. 154) a fost respins, în favoarea 
proiectului lui Lorenzo Ghiberti (c. 1380-1455), printre ai cărui elevi s-au 
numărat Donatello și Uccello. 

Brunelleschi a fost probabil primul care a demonstrat principiile perspectivei 
liniare; însă geometria care stătea la baza ei pare să fi fost descoperită de Alberti, 
așa cum se arată în tratatul său Despre pictură (1435); Perspectiva liniară este 
o tehnică prin care se poate sugera o adâncime tridimensională pe o suprafaţă 
plană. Ca știință, perspectiva este strâns legată de optică (studiul imaginilor, 
așa cum sunt văzute de ochi), însă ca sistem de pictură a ajuns la maturitate la 
începutul sec. XV, în climatul artistic și intelectual unic al Florenței renascentiste. 
Pentru prima oară în istoria picturii, exista un sistem matematic destinat calculului 
modului în care scade progresiv dimensiunea personajelor și a obiectelor, în 
raport cu îndepărtarea acestora. 

Brunelleschi a fost de asemenea un inventator de primă mărime în alte 
domenii și unul dintre primii maestri renascentisti care au redescoperit principiile 
perspectivei unice. Masaccio a pus în practică teoriile lui Brunelleschi despre cum 
se sugerează adâncimea pe o suprafață plană. În biserica Santa Maria Novella din 
Florenţa, Masaccio a explorat potenţialul de creare a iluziei prin perspectivă, pictând 
o capelă (dreapta, sus) care pare să se deschidă în fata privitorului — un efect de 
trompe l'oeil. 


1453 


Armata otomaná 
cucereste orasul 
Constantinopol, iar 
numerosi artisti si 
meșteșugari fug în Italia. 
În peninsulă sosesc și 
mulți învățați greci. 


c. 1455 


Biblia lui Gutenberg, una 
dintre cele mai vechi și 
mai importante cărți 
tipărite, este creată la 
Mainz, în Germania, de 
către Johannes 
Gutenberg. 


c. 1455-1460 


Piero della Francesca 
picteazá enigmatica 
lucrare Biciuirea lui 
Hristos. 


1469 


Lorenzo de Medici ia 
puterea la Florența, unde 
domneste ca un despot. 
Sub patronajul său, artele 
înfloresc. 


c. 1470 


Uccello marchează o 
inovaţie în pictură, cu 
lucrarea sa Vânătoarea în 
pădure, compoziția fiind 
puternic marcată de 
perspectivă. 


1478 


Giuliano de Medici, 
fratele lui Lorenzo, este 
ucis de familia rivală, 
Pazzi; Lorenzo 
supraviețuiește atacului. 
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4 Buna Vestire 
Fra Angelico : tempera pe lemn 
175 x 180 cm 
Muzeul Diocezan, Cortona, Italia 


5 Madona si Pruncul cu scene 
din viata Sf. Ana (1452) 
Fra Filippo Lippi - ulei pe lemn 
135 cm diametru 
Galeria Palatină, Florenţa, Italia 


6 Bătălia de la San Romano — Înfrângerea lui 
Bernardino della Ciarda de către Niccolo 
Mauruzi da Tolentino (c. 1435-1455) 
Paolo Uccello - tempera pe lemn 
182 x 323 cm 
Galeriile Uffizi, Florenţa, Italia 
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Sfânta Treime — Dumnezeu Tatăl, Hristos pe cruce și între ei un porumbel, 


simbol al Duhului Sfânt — si personajele (Fecioara Maria si Sf. loan Botezătorul, 

în picioare deasupra celor doi patroni în rugăciune) sunt atât de bine redate, 

din punctul de vedere al tridimensionalitátii, încât par sculptate. În Capella dei 
Brancacci din Florenţa, Macaccio a pictat o serie de fresce originale, în care a 
folosit lumina, care venea puternic și uniform dintr-o singură direcţie, pentru a 
modela personajele, oferindu-le umbre, și pentru a le conferi o mai puternică 
tridimensionalitate. În lucrarea Botezul neofitilor (c. 1427), a creat unele dintre cele 
mai rafinate nuduri masculine din acea perioadă. 

Influenţa lui Masaccio este evidentă în încăperea cu coloane redată în racurs 
care reprezintă cadrul lucrării Buna Vestire (deasupra) — una dintre lucrările create 
de Fra Angelico (c. 1395-1455) pe această temă. Desi perspectiva riguroasă 
confirmă faptul că pictura aparține perioadei Renașterii timpurii, detaliile florale s 
foita de aur sunt caracteristice mai degrabă goticului internaţional (vezi p. 128). În 
fundal, Fra Angelico înfățișează alungarea din rai a lui Adam și a Evei; păcatul lor va 
fi răscumpărat de venirea lui lisus, anunţată de Buna Vestire. Folosirea culorilor de 
către artist l-a influentat pe Piero della Francesca (c. 1415-1492), care nu a lucra? 
în Florenţa, însă i-a cunoscut pe Masaccio și pe Brunelleschi, dar și pe Fra Angelico 
Creaţia sa este caracterizată de seninătate, grandoare și o exactitate matematică. = 
și-a dedicat ultimii ani din viață studierii perspectivei și matematicii. 

Geometria redată cu mână sigură din Madona și Pruncul cu scene din viata 
Sf. Ana (pagina alăturată, sus) de Fra Filippo Lippi (c. 1406-1469) oferă un alt 
exemplu magistral de perspectivă în perioada Renașterii. Ochiul drept al 
Fecioarei se află chiar în centrul picturii, a cărei formă, circulară, se regăsește 
frecvent în picturile religioase din epocă. Perspectiva aplicată riguros (care 
funcţionează pe mai multe planuri diferite) este completată de tratamentul 
sensibil aplicat de Lippi liniilor, nuantelor pielii si tesáturilor ceea ce adaugă lucră 
un naturalism credibil. 


Sandro Botticelli (c. |1445—1510) a fost unul dintre elevii lui Lippi, însă, 
desi gratia stilului lui Lippi poate fi observată în lucrările elevului sáu, cum 
ar fi Primăvara (c. 1478; vezi p. 158), mai tânărul artist a urmărit o 
linearitate proprie, dezvoltándu-si un ritm si o curgere viguroase, prin 
utilizarea conturului. 

Întro perioadă de aproape 15 ani, Uccello a creat trei 
compoziţii cu Bătălia de la San Romano - care a durat o 
zi — între armata florentină și cea sieneză, în |432; toate 
cele trei compoziţii au fost comandate de Leonardo 
Bartolini Salimbeni. În Bătălia de la San Romano - Í, 


lui Bernardino della Ciarda de către Niccolò Mauruz 


Tolentino (dedesubt), artistul îl glorifică pe conducátoru 
armatei florentine. Uccello explorează te 


a perspectivei unice liniare în această lucrare. folosind lāndle 


căzute pentru a ilustra punctele de fugă. Efectul poate părea 
ciudat, însă cele trei lucrări erau menite să ^e expuse la înătme, 22 
trei pereţi diferiţi, ceea ce ar fi modificat mult felul în care erau privite. 
În timpul acestei perioade de mari inovatii artistice, familia Medici 
a ajuns să domine politica și viata orasului Florenta. (Lorenzo de Medici 
râvnea la cele trei picturi ale lui Uccello cu Bătălia de la San Romano, astfel că a 
poruncit să fie luate de unde fuseseră expuse și să fie mutate în palatul său.) Deși 
Florenţa se mándrea că este republică, orașul era de fapt condus de un număr mic 
de familii bogate. Acest lucru a dat naștere unor puternice dusmánii între familii, 
dar în 1478 Lorenzo deţinea controlul total asupra orașului, iar prin diplomaţie și 
ingeniozitate politică i-a oferit Florenței o perioadă de relativă stabilitate până la 
moartea sa, în 1492. Sprijinul și patronajul său au permis continuarea acestei activități 
artistice intense, care a atins apogeul spre sfârșitul sec. XV, prin lucrările unor artiști 
precum Leonardo daVinci (1452-1519) si Michelangelo (Michelangelo Buonarroti; 
1475-1564). Spre sfârșitul secolului, însă, mai multi factori — printre care moartea lui 
Lorenzo, imoralitatea burgheziei florentine si invazia armatelor lui Carol VIII al Franţei 
— au dus la mutarea centrului patronajului artistic la Roma, vestind o nouă perioadă 
în istoria artei — Renașterea târzie (vezi p. 172). PG 
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Portile paradisului 1425-1452 
LORENZO GHIBERTI c. 1380-1455 


bronz si bronz aurit 
506 x 287 cm (rama) 
Muzeul Domului, Florenţa, Italia 


SECOLELE XV SI XVI 


4 GHID 


a începutul anului 1425, imediat după ce terminase porțile pentru fațada estică a 

baptisteriului San Giovanni din Florenţa (vezi panoul de mai jos), aurarul, sculptorul 

și arhitectul Lorenzo Ghiberti a fost angajat de către bogata breaslă Calimala 
(a negustorilor de lână) să facă un al doilea rând de porti pentru fațada nordică a 
baptisteriului. Porţile estice fuseseră decorate cu 28 de scene din Noul Testament; de această 
dată, Ghiberti avea să trateze subiecte preluate din Vechiul Testament. El a propus un model 
nou, reducând numărul panourilor la zece, câștigând astfel spațiu pentru elemente narative 
suplimentare în fiecare panou. Grupele de personaje ocupau adâncimi variate în fiecare 
relief, ceea ce crea un aspect tridimensional surprinzător. Ghiberti a sporit acest efect 
folosind descoperirile Renașterii timpurii cu privire la perspectiva liniară, pentru a crea 
detalii de peisaj si arhitectuale care păreau a se retrage în fundal. 

Desi majoritatea reliefurilor fuseseră deja turnate la 1436, curățarea și cizelarea lor au durat 


aproape încă un deceniu, iar aurirea panourilor a fost încheiată abia în luna iunie a anului 1452. 
În acea perioadă, atelierul lui Ghiberti devenise cel mai important atelier din Florența. Breasla 
Calimala, încântată de porțile noi, le-a mutat pe cele vechi pe fațada nordică și le-a fixat pe 
acestea pe fațada estică, în fata catedralei. Ele au fost numite „Porţile paradisului“, deoarece pe 
aici intrau oamenii pentru a fi botezați. În 1990, porţile au fost înlocuite cu copii, iar originalele 


au fost duse la Muzeul Domului. PG 
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I PORTRETUL LUI GHIBERTI 


Ramele din jurul panourilor celor 


ÎNTRECEREA ARTIȘTILOR 


În iarna lui 1401-1402, breasla Calimala a anuntat un 
concurs pentru noile porti din bronz ale baptisteriului 


două uși conțin busturi în 
medalion, printre care și cel care îl 
înfățișează pe Ghiberti. 
Medalioanele alternează cu nise San Giovanni care data din sec. XII. Ele aveau să 
conţinând statuete ale unor înlocuiască porțile pe care Andrea Pisano le realizase pe 
la 1330 pentru fațada estică a baptisteriului. A fost 
comandat un panou de probă, având ca subiect jertfirea 
lui Isaac (Geneza, 27). Condiţiile erau ca panoul să fie 


terminat într-un an și să respecte modelul în trifoi cu 


personaje și sibile din Vechiul 
Testament. Decorația ramelor este 


completată cu motive florale și 
animale. 


patru foi, specific ușilor existente. Concursul a atras șase 
sculptori,printre care Ghiberti, Jacopo della Quercia si 
Filippo Brunelleschi, iar tuturor li s-a dat aceeaşi temă 


2 VIATA LUI IOSIF 


Ghiberti a folosit basorelieful 
și altorelieful pentru a reda - 3 ` ; p n 
; š ; din VechiulTestament — jertfirea lui Isaac de către tatăl 
trei episoade din viața lui losif 

(Geneza: 37-50). În dreapta 
sus, losif este aruncat în 
groapă de către frații săi; în 


sáu, Avraam. Ghiberti şi-a încorporat cu ușurință 
modelul (dedesubt), condensând tragedia dragostei si 
supunerii la momentul în care Avraam întinde bratul și ia 


centru, el împarte grâne 
mulțimii, iar în stânga sus își 
dezvăluie identitatea și își 
iartă frații. 


3 REGINA DIN SABA 


Sosirea reginei din Saba (Cartea a 
treia a regilor. 10) se petrece pe 
fundalul unui portic monumental, 
prefigurând Școala din Atena 
(1509-1510) a lui Rafael. Ghiberti 
a sporit senzația de adâncime prin 
încorporarea arhitecturii 
monumentale, redate prin 
folosirea legilor nou descoperite 
ale perspectivei. 


cuțitul ca să-și omoare fiul. După consultări îndelungi, 
breasla l-a ales pe Ghiberti ca să creeze porțile de bronz 
aurit care să infátiseze 
20 de evenimente din 
viața lui lisus, dar și pe 
cei patru evangheliști 
şi cei patru doctori ai 
Bisericii. Uşile au fost 
montate douăzeci de 
ani mai târziu,după o 
uriașă cheltuială care 
a depășit 22 000 de 
florini. 
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Polipticul Sf. Anton 


1467-1469 
PIERO DELLA FRANCESCA 
[4151492 


ulei pe lemn 

338 x 230 cm 
Galeria Naţională 
din Umbria, 
Perugia, Italia 
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A 


n 1454, Piero della Francesca a semnat un contract prin care se angaja să picteze un poliptic 

monumental pentru călugărițele franciscane de la mănăstirea Sf: Anton din Perugia, însă 

lucrarea de mari dimensiuni a fost gata după mai mult de un deceniu. În centru se află Fecioara 
cu Pruncul, iar în stânga si în dreapta lor, patru sfinţi (de la stânga la dreapta) — Anton de Padova, 
loan Botezătorul, Francisc de Assisi și Elisabeta de Ungaria, protectoarea cálugáritelor terțiare 
franciscane. Scenele predelei de la baza altarului înfățișează episoade din vieţile sfinților: Lucrarea 
ridică semne de întrebare, din cauza incongruentei compoziției, în special scena Bunei Vestiri, din 
secțiunea superioară. Perspectiva unui tunel de coloane corintice, fiecare proiectând o umbră 
subţire pe pardoseala galeriei claustrului, intră întrun contrast dramatic cu fundalul aurit al sfinților 
de mai jos. S-a sugerat că Piero a adaptat acest panou superior la porţiunea centrală a polipticului, 
la cererea mănăstirii. De asemenea, se crede că medalioanele si predela conţineau alte scene, 
inclusiv o imagine a Sf: loan Botezătorul, însă acestea nu s-au păstrat. PG 


«3» DETALII 


| BUNA VESTIRE 


Porumbelul Bunei Vestiri este 
înconjurat de un nimb din raze 
de lumină care coboară în 
diagonală către Fecioara Maria, 
aflată dedesubt. Liniile 
perspectivei din galeria cu 
colonade aflată sub porumbel 
converg spre peretele cel mai 
îndepărtat, creând o puternică 
senzaţie de adâncime. 


2 FECIOARA MARIA 


Fecioara îl întâmpină pe 
arhanghelul Gavriil cu privirea în 
pământ și cu mâinile încrucișate la 
piept. subliniind acceptarea 
modestă a mesajului divin al 
întrupării, În ciuda posturi rigide. 
Maria tine în mână cartea de 
rugăciuni într-un mod natural,cu 
un deget în carte pentru a nu uita 
pagina, aspectul contribuind la 
sentimentul de umanitate, 
religiozitate și modestie pe care îl 
degajă. Silueta arhanghelului, 
departe de a părea 
nepământească, este puternică, 
liniștită și tridimensională. 


3 SE FRANCISC ȘI 
STIGMATELE 


Sf. Francisc a primit stigmatele 
spre sfârșitul vieții. Impactul 
emoţional al evenimentului este 
subliniat de decorul nocturn. 
Înconjurat de o lumină aurie, 
Hristos pe cruce străpunge 
cerul noptii, amintind de 
porumbelul aflat în partea 
superioară a polipticului. 


4% GHID 


4 PORTRETUL SF ANTON 


Deși se crede că ucenicii lui Piero 
au pictat câteva dintre elementele 
secțiunii centrale, se știe clar că 
portretul Sf. Anton de Padova fi 
aparţine lui Piero. Forma compactă 
bine proportionatá a capului 
sfântului. cu tonsura monahală, 
este reflectată de nimbul său, iar 
acesta este un detaliu remarcabil, 
demn de maestrul însuși. 


(O PROFILUL ARTISTULUI 


c. 1415-1438 

Piero s-a născut în satul Sansepolcro, în Arezzo, Italia, ca fiu al unui 
cizmar, A intrat ucenic în atelierul florentin al pictorului Domenico 
Veneziano. La Florenta, Piero a făcut cunoștință cu alti artisti 
importanți, printre care Filippo Brunelleschi și Fra Angelico. 


1439-1440 
A lucrat ca asistent al lui Veneziano la o serie de fresce pentru 
spitalul mănăstirii Santa Maria Nuova, din Florenţa. 


1441-1452 

La întoarcerea în Arezzo, a lucrat altare și fresce. În 1451 a plecat să 
lucreze la Rimini, apoi la Ancona, Pesaro și Bologna. În 1452 a fost 
rechemat în Arezzo pentru a termina un ciclu de fresce, Legenda 
adevăratei cruci (c, 1452-1465), în bazilica San Francesco. 


1453-1479 

Piero s-a întors la Sansepolcro, iar în anul următor a primit comanda 
să picteze Polipticul Sf Anton. În această perioadă a lucrat mult și la 
Roma, dar din păcate nu s-a păstrat nici una dintre picturile realizate 
acolo, 


1480-1492 

În ultimii ani ai vietii, pictorul a suferit de cataractă. Matematician 
talentat, s-a devotat scrierii de lucrări teoretice de geometrie, 
matematică aplicată și de perspectivă și a scris primul tratat despre 
matematica perspectivei. A murit complet orb, în |492, în satul 
Sansepolcro. 
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Primávara c. 1478 
SANDRO BOTTICELLI c. 1445-1510 


tempera pe panou din lemn emnificatia acestei picturi a lui Sandro Botticelli nu este clará. Una dintre scolile 
203 x 314 cm 


Galeriile Uffizi, Florenta, Italia 


interpretative o vede ca pe o serie de episoade. În dreapta, Zefir, zeul vântului, o 

urmărește pe nimfa Chloris, care se transformă în zeița Flora, după imbrátisarea 
celor doi. În centru se află Venus, iar deasupra ei, Cupidon legat la ochi; Venus apare ca 
zeiţa iubirii și ca reprezentare a forțelor creatoare ale naturii. În stânga lui Venus se află 
cele trei gratii, iar în extrema stângă, zeul mesager Mercur, care îndepărtează norul, vălul 
ce ascunde adevărul. 

O altă explicație este că pictura reprezintă ciclul anotimpurilor; din februarie 

(Zefir), trecând prin primăvară și vară, către septembrie (Mercur). Ambele interpretări 
sugerează un ideal care nu poate fi atins. PG 
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| MERCUR 


Felul cum Botticelli î reprezintă pe 


Mercur c 


(1473-1475). 


2 TREI GRATII 


Capacitatea autorului de a reda 
mișcarea este evidentă în redarea 
celor trei gratii. Ele se tin de 
mână dansând în cerc si plutesc, 
abia îndoind firele de iarbă. 
Amplasarea lor — două dintre 

ele sunt orientate către 

privitor și una aflată cu spatele 
reprezintă gruparea tipică a 
acestor personaje. 


3 VENUS 

În centrul imaginii se află Venus, 
elegant îmbrăcată, în plan mai 
îndepărtat decât restul 
personajelor. Toată acțiunea se 
desfășoară în jurul ei. Abdomenul 
proeminent sugerează că este 
însărcinată. Mirtul ce crește în 
spatele ei reprezintă dorința 
trupească și nașterea de copii, 
în cadrul căsătoriei 


4 ZEFIR ŞI CHLORIS 


Zeul vântului, Zefir, suflă 


către nimfa Chlons. 


5 FLORI 


te luxunantă, se 


împletește cu imaginaţia, 
creând impresia că 
personajele evoluează pe 
fundalul unei tapiserii. 
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ARTA JAPONEZĂ — INFLUENȚA ZEN 


| Panoramă la Ama-no-hashidate 
(c. 1501-1506) 
Sesshu [yë - pictură pe sul vertical 
90 x 178 cm 


Muzeul National din Kyoto, Japonia 


2 Bodhidharma (Daruma) (sfârșitul sec. XVI) 
Autor necunoscut + pictură pe sul vertical 


76,5 x 39 cm 


British Museum, Londra, Marea Britanie 


EVENIMENTE CHEIE 


| 1336 


Începe perioada 
Muromachi, după ce 
clanul Ashikaga preia 
puterea în shogunat și își 
stabileste capitala la 
Kyoto. 


| 1423 


Tensh5 Shübün, călugăr 
și pictor zen, călătorește 
în Coreea. Peisajele sale, 
ca majoritatea lucrărilor 
artistice din acea 
perioadă, sunt inspirate 
de exemple chinezești. 
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ondatorul budismului zen — Bodhidharma, numit în Japonia Daruma (activ în 
sec. V d.Hr) — a fost un călugăr indian legendar care a călătorit în China pentru 


a-și face cunoscute învățăturile radicale. Zen (chán, în limba chineză) punea un 


accent puternic pe independenţa personală si pe practicarea meditatiei, respingând 


studiul tradițional al scrierilor budiste și îndeplinirea unor ritualuri complicate. 


Practicile Zen au fost introduse în Japonia în sec. XIII de către călugării japonezi care 
călătoriseră în China pentru a studia aceste învățături. Simplitatea și autodisciplina strictă 
propovăduite de maeștrii zen au fost pe placul castei samurailor (războinici), iar în 


Japonia au fost construite multe temple zen, între sec. XIII și XV. 


Călugării japonezi au adus din China și multe opere de artă, printre care picturi în 
tus și lucrări de caligrafie; totodată, ei au răspândit obiceiul de a bea ceai din vase de 
ceramică. Comerţul cu China dinastiei Ming (1368-1644) a fost încurajat de shogun 
(guvernatorul militar ereditar al Japoniei), iar călugării zen se aflau în prim-planul 


schimburilor economice si culturale cu vecina Japoniei de pe continent. Templele zen au 


devenit foarte importante în activitățile religioase și artistice ale călugărilor, iar pictura 


în tus și caligrafia au fost introduse în pregătirea lor. Si în Japonia laică, estetica zen a fost 


adoptată de shogun și de cercul său de apropiaţi, iar zen a devenit cel mai important 


ideal filosofic care avea să modeleze cultura japoneză în secolele următoare. Multe 
dintre formele de artă practicate încă în Japonia contemporană s-au dezvoltat sub 


influenţa budismului zen; printre ele se află ceremonia ceaiului, pictura în tuș, teatrul no 


și grădinile japoneze. 


Templul zen Ryëan-ji 
este construit pe 
dealurile din Kyoto; va 
deveniloculuneia dintre 
cele mai cunoscute 
grădini japoneze din 
piatră, kare-sansui. 


1466 


Începe războiul Onin 
între shogunat și nobilii 
locali (daimio);războiul 
provoacă distrugerea 
orașului Kyoto in 1477. 


1495 


Sesshü Toyo pictează 
lucrarea Peisaj ín haboku 
(tus stropit), evocánd un 
peisaj montan cu 
ajutorul cátorva tuse 
dezordonate. 


1543 


Navigatorii portughezi 
debarcă pe insula 
Tanegashima și devin 
primii europeni care 
ajung pe pământ nipon. 
Datorită lor japonezii 
cunosc armele de foc. 


Grádinile japoneze din piatrá, numite kare-sansui (peisaj arid), nu contin nici unul 
dintre elementele tipice pentru grádinile occidentale: copaci si plante colorate. Grádina 
japoneză a templului Ryoan-ji din Kyoto este alcătuită din doar 15 pietre de diferite 
mărimi, dispuse într-un dreptunghi acoperit cu pietriș alb. Pietrele sunt în grupuri de 
câte șapte, cinci si trei, iar modelul pietrișului greblat creează impresia unui ocean de 
mari dimensiuni în care există mici insule. Privitorii sunt invitaţi să interpreteze acest 
decor pur și contemplativ, fiecare în felul său. 

Picturile chinezești în tuș erau foarte îndrăgite în Japonia, iar shogunul avea o 
colecție importantă. Călugării din mănăstirile zen au copiat mai întâi tehnicile chinezești 
ale picturii în tuș, dar cu timpul au inventat subiecte noi și un stil mai potrivit pentru 
japonezi. Sesshü Toyo (1450-1506) a fost un pictor călugăr care și-a făcut ucenicia sub 
îndrumarea maestrului peisajului, Tensho Shübun (activ între 1418 și 1463), în celebrul 
templu zen Shokoku-ji din Kyoto. După ce a studiat tehnicile picturii în tus chinezești în 
stilul din perioada Sun, Sesshü a mers în China pentru a studia lucrările artiștilor Ming 
contemporani. 

La întoarcerea în Japonia, s-a stabilit la Yamaguchi, în vestul Japoniei, și a întemeiat 
un atelier de pictură unde a continuat să picteze peisaje în stilul său foarte personal. 
Lucrarea lui Sesshü, Panoramă la Ama-no-hashidate (pagina alăturată), prezintă o 
panoramă a limbii de nisip dintr-un golf din provincia Tango — unul dintre cele trei 
peisaje pitorești celebre din Japonia. Acuratetea topografică sugerează faptul cá 
Sesshu trebuie să fi călătorit acolo și să fi studiat nemijlocit peisajul. Imaginea poate 
fi datată cu ajutorul detaliilor din structura templului. Această pictură în tuș nu este 
un „peisaj idea!" imaginar, în tradiția chineză, ci o descriere realistă a unei panorame 
foarte cunoscute. 

Un secol mai târziu, pictura în tuș japoneză atingea un nou nivel de complexitate 
tehnică. Imaginea lui Daruma (stânga) aparţine tradiţiei religioase în care portretele 
fondatorului budismului zen erau realizate cu ajutorul pensulei și al tușului, ca o cale 
spre iluminare, Artistul redă capul fondatorului și părul lui prin multe tușe fine, iar 
această tehnică delicată intră in contrast cu tusele largi, aplicate rapid, care alcătuiesc 
veșmintele lui Daruma. Prin contrast, paravanele intitulate Pădurea de pini (sfârșitul 
sec. XVI; vezi p. 162), executate de Hasegawa Tohaku (1539-1610) în aceeași 
perioadă, fac dovada unui stil aluziv, diafan. 

În Japonia, băutul ceaiului s-a transformat treptat într-o formă de artă, cuprinzând 
principiile esteticii zen. Maestrul de ceai Sen no Rikyū (1522-1591) l-a angajat pe 
olarul Chojiro (1516-1592) să creeze boluri pentru ceai, care intruchipau idealurile 
sale de frumuseţe naturală. Bolurile create de Chojiro s-au bucurat de aprecierea 
conducătorului militar Toyotomi Hideyoshi (1536--1598), care l-a poreclit „Raku“, nume 
care avea să fie imprimat pe vasele sale. Bolurile de ceai Raku sunt lucrate manual în 
lut, sunt arse unul câte unul la temperaturi înalte, apoi sunt răcite imediat. Emailul gros 
și închis la culoare sporește verdele strălucitor al ceaiului, iar forma neregulată a vasului 
oferă o plăcere tactilă celui care îl folosește. Urmașii lui Chōjirō continuă să creeze 
boluri Raku pentru ceai și în ziua de astăzi. MA 


| 1549 


Preotul iezuit François 
Xavier (1506-1552) 
sosește la Kagoshima și 
introduce creștinismul în 
Japonia. Dornici de 
tehnologia occidentală, 


unii daimio se convertesc. 


1568 


Daimio Oda Nobunaga 
(1534-1582) pătrunde în 
Kyoto și aduce la putere 
un shogun Ashikaga 
marionetă, punând 
bazele perioadei 
Momoyama. 


1582 


După asasinarea lui 
Nobunaga, Toyotomi 
Hideyoshi (1536-1598) 
continuá unificarea 
Japoniei: în 1587, 

preia controlul orașului 
Nagasaki. 


1587 


Hideyoshi găzduiește la 
altarul Kitano o 
ceremonie a ceaiului ce 
durează zece zile. 
Participă și împăratul, iar 
maestrul Sen no Rikyü 
oficiază ceremonia. 


1596 


Hideyoshi invadează 
Coreea pentru a doua 
oară (prima invazie a 
avut loc în 1592), însă 
moare subit. Numeroși 
meșteșugari coreeni 
sunt trimiși în Japonia. 


1600 


Tokugawa leyasu 
(1543-1616) învinge 
forțele loiale lui 
Hideyoshi la Sekigahara, 
ceea ce duce la 
întemeierea shogunatului 
Tokugawa. 


ARTA JAPONEZĂ 16ł 


Pádurea de pini sfàrsitul sec. XVI 
HASEGAWA TOHAKU 1539-1610 


A 


tuș pe hârtie n arhitectura tradițională japoneză, camerele erau împărţite cu ajutorul unor 
156 x 347 cm 


panouri glisante, numite fusumo, care erau fixate pe șinele din podea si în șanțurile 
Muzeul Naţional din Tokyo, Japonia 


corespondente de sub grindele din tavan. Unii dintre acești pereți despărțitori 
portabili erau gândiţi ca paravane pliante, numite byobu, confecționate dintr-o rețea 
din lemn, acoperită cu straturi de hârtie. De obicei, paravanele erau confecționate 
în perechi, cu două, patru, șase sau opt panouri cu balamale. Această formă de 
mobilier a devenit foarte populară în timpul perioadei Momoyama (1573-1615), cánc 
nobilii războinici au construit palate magnifice și le-au cerut artiștilor să le decoreze 
interioarele, Nobilii războinici, iar nu așezămintele budiste sau curtea imperială, au 
devenit principalii patroni ai artelor. Acest paravan, unul dintr-un număr de șase, a fost 
pictat cu tus monocrom de către HasegawaTohaku, un pictor ce trata subiecte budis:e 
și care a studiat la Kyoto sub îndrumarea lui Toshun (activ în 1506-1542), succesorul 
ui Sesshü Toyo. TƏhaku se considera continuatorul lui Sesshü, cel mai mare artist al 
tradiției zen de pictură în tus din secolul anterior: Desi T'ohaku a studiat pictura artiștilor 
chinezi în templul zen Daitoku-ji din Kyoto, el s-a dovedit un artist versatil, care a creaz 
picturi pe paravan de mari dimensiuni și dinamice, întro gamă largă de stiluri. Acestea 
sunt caracterizate de siluetele întunecate ale pinilor înalți, care se ivesc din densa și 
învăluitoarea ceață a dimineţii. Copacii din depărtare abia se văd, sugerând peisajul 


iniștit și misterios dintr-un vis. În compozitie predomină influența zen, iar spaţiile goale 


din acest byobu îndeamnă la calmă contemplare. MA 
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PICTURA PEAUR 


Ín perioada Momoyama, din partea conducátorilor si a 
negustorilor bogați, a existat o creștere a cererii de 
picturi de mari dimensiuni colorate pe fundal aurit. Pe 
suprafața lucrării se aplicau pătrate din foiţă de aur foarte 
fină, iar motivele erau pictate pe ea, în culori obținute 
dintr-un amestec de pigment mineral si liant. În 1592, 
Tohaku a decorat două usi glisante cu un studiu al naturii 
în numeroase culori vii, pe un fundal aurit, pentru daimio 
Toyotomi Hideyoshi. 

Kano Eitoku (1543—1590), unul dintre cei mai 
apreciați artiști din acea perioadă, a fost un reprezentant 
de seamă al acestui stil. În lucrarea sa, Mesageri mongoli 
sosind în corăbii, primi soli fiind pe mal (sfârşitul sec. XVI, 
dreapta), Eitoku folosește zonele de hârtie acoperite cu 
foiţă de aur si tusele largi prin care redă marea 
verzui-albastră pentru a crea spatii negative care 
contribuie la senzatia de distantá intre solii de pe mal, din 
prim-plan, și vasele care sosesc, din fundal. 


O DETALII 


I PIN ÎN PRIM-PLAN 


-plan sunt pictați 


cu tus inchis la culoare. Tusele 
uscate sum foarte energice s 
tind catre absraci. cacă sunt 
examinate în ceraluu. Pinii 
monumentali sunt un simbol 
al longevitatii în pictuniie din 
estul Asiei. Ca stil, copacii 

lui T6haku sunt zvelt si 
impresioniști. 


2 PIN ÎN FUNDAL 


Perspectiva este oferită de nuanța 
pală a tușului diluat folosit pentru a 
reda unii dintre copacii din fundal. 
Aceștia sunt pozitionati deasupra 
copacilor din prim-plan, redati în 
nuanțe mai închise, conducând 
ochiul la distanță. Atmosfera 
cetoasá sugerează lumea nevăzută 
și îndeamnă privitorul să se 
oprească și să reflecteze. 


3 SPAȚIUL GOL 


Folosirea spațiului gol este o 
caracteristică importantă a picturii 
zen în tuș. Spaţiul gol creează 
tensiune, stimulând imaginația 
privitorului. Înclinaţia zen pentru 
simplitatea austeră a zen era 
împărtășită de un grup de oameni 
cultivați, care detesta etalarea 
extravagantă a bogăției 
conducătorilor militari. 
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RENASTEREA VENETIANA 


EVENIMENTE CHEIE 


1424 


Artistul Paolo Uccello 
(c. 1397-1475) sosește 
la Venetia pentru a 
supraveghea restaurarea 
bazilicii San Marco; se 
încheie izolarea artistică 
a orașului. 


1475-1476 


Artistul sicilian Antonella 
da Messina (c. 1430-1479) 
vizitează Venetia, aducând 
un nou stil de a picta în 
ulei, care este adoptat 
rapid de pictorii locali. 
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ntre |300 si 1600, Venetia a fost cel mai mare oras comercial din Europa. 


Desi se numea republică, la fel ca Florenţa, în realitate Venetia era un veritabil 


imperiu. Orașul controla teritorii în nordul Italiei, pe coasta Mării Adriatice, 
precum și nenumărate insule din arhipelagul grecesc, până în Cipru. Condus de 


o clasă ereditară de elită, orașul maritim s-a bucurat de un climat politic stabil și 
de o economie prosperă, de unde și supranumele — „La Serenissima" (Cea mai 


liniștită). Poziția unică a Veneţiei, într-o lagună, și legăturile comerciale strânse cu 


Orientul au influențat puternic dezvoltarea artelor în oraș. Venetia făcea negot cu 


obiecte de lux și exotice și era plină de olari, sticlari, tâmplari, pasmantieri, sculpta 


și pictori. Bogatele motive și modele orientale au pătruns în cultura orașului și se 


reflectă în arta venețiană. 


c. 1488-1490 


Fraţii Lombardo pun 
bazele unui stil clasic. 
Tullio (c. 1455-1532) 
decorează fatada clădirii 
Scuola Grande di San 
Marco cu reliefuri în 
perspectivă. 


1494 


Albrecht Durer 
(1471-1528), pictor al 
Renașterii nordice, 
vizitează Venetia pentru 
prima oará si este 
influentat profund de 


climatul artistic din oras. 


1495 


Aldus Manutius 
(1449-1515) înfiinţează 
la Venetia o tiparnitá 
revoluționară, numită 
Tiparnita aldină și 
tipărește texte clasice 
grecești și latinești. 


c. 1507 


Giorgione picteaza 
Furtuna (vezi p. 1685 care 
ar putea fi prima 
reprezentare realistă 2 
unui peisaj, în picnsa 
occidenrală. 


Giovanni Bellini (c. 1430-1516) a fost pictor de curte la curtea sultanului turc 
Mahomed Il (1432-1481) si a pictat portretul cuceritorului Constantinopolului în 
timpul șederii sale la curte, în 1480. Preocuparea pentru portretistică și prestigiu 
social se reflectă în scenele narative de mari dimensiuni realizate de Vittore 
Carpaccio (c. 1460-1525) pentru sălile de întruniri ale numeroaselor scuole (confrerii) 
venețiene. În lucrări precum Miracolul moaștelor Sfintei cruci (pagina alăturată), 
Carpaccio pune accentul pe portretele convingătoare ale membrilor confreriei și 
reflectă prosperitatea lor economică. Miracolul are loc în centrul Veneţiei, pe podul 
Rialto de pe Canal Grande. 

Deși comenzile de subiecte religioase dominau lumea artistică, la începutul 
sec. XVI aspiraţiile artiștilor venețieni și ale patronilor lor suferiseră o schimbare 
semnificativă. Nemaifiind satisfácuti de imaginile religioase, ei căutau originalitatea 
în stil și în subiecte. Schimbarea s-a făcut simțită pentru prima oară în creația lui 
Giorgione (Giorgio Barbarelli da Castelfranco; c. 1477-1510) si a celor doi 
adepti apropiaţi ai săi, Tiziano Vecellio (c. 1485-1576) și Sebastiano del Piombo 
(c. 1485-1547).Veneţia nu avea o tradiție a frescei, din cauza climei umede. Artiştii 
pictau pe lemn sau pe pânză, într-un stil mult mai liber, folosind potențialul noii tehnici 
de lucru în ulei, obținând efecte cromatice dinamice și schimbându-și proiectul 
în timp ce pictau, Pânzele de mari dimensiuni, cumpărate de la tesátorii de pânză 
pentru corăbii în șantierele navale de la Arsenale, le permiteau artiștilor să picteze 
la dimensiuni mari. Marea piesă de altar Adormirea Maicii Domnului a lui Tiziano a 
provocat senzaţie când a fost dezvelită în mod solemn, în 1518. Triunghiurile formate 
de veșmintele roșii ale apostolilor și gestul lui Dumnezeu, deasupra lor, face să pară 
aproape reală ridicarea la ceruri a Fecioarei Maria. 

Sculptorii venețieni, cum ar fi Tullio Lombardo (1460-1532) și fratele sáu, Antonio 
(c. 1458-1516), s-au preocupat mai mult decât pictorii de aspirația Renașterii timpurii 
( 


încă pretuitá, după cum ne demonstrează comanda primită de Andrea del Verrocchio 


vezi p. 150) de a recrea lumea clasică. La sfârșitul sec. XV sculptura florentină era 


(c. 1435-1488) pentru monumentul ecvestru al mercenarului Bartolommeo Colleoni, 
în anul 1478. 

Si în pictură era vădit interesul pentru arta Florenței si a Romei, în special după 
anul 1535. De la Michelangelo (Michelangelo Buonarroti; | 475-1564) si pictorii 
manieristi (vezi p. 202), artiștii venețieni au învățat cum să-și insufleteascá personajele 
și compozițiile, însă au rămas credincioși caracteristicilor esențial venețiene ale tușelor 
expresive și ale culorilor strălucitoare. În timp ce stilul manierist a devenit stereotip, 
Tiziano, Tintoretto (Jacopo Comin: c. 1518-1594) și Paolo Veronese (1528-1588) și-au 
păstrat vitalitatea creatoare, cu lucrări precum Bachus si Ariadna (1520-1523; vezi p. 1 70) 
a lui Tiziano. Tusele energice din pictura lui Tintoretto Sf. Ursula și cele unsprezece mii 
de fecioare (dreapta) arată de ce era poreclit |! Furioso (Furiosul); folosirea dramatică a 
spațiului, văzut în perspectivă, și efectele de lumină îl transformă în precursor al artei 
baroce (vezi p. 212). Marele triumvirat format din Tiziano, Tintoretto și Veronese a creat 
capodopere care i-au inspirat pe artiștii din toată Europa în sec. XVII. PG 


1508 


Papa luliu Il, împreună cu 
câțiva suverani din 
Europa (1443-1513) 
întemeiază Liga din 
Cambrai încercând să 
reducă puterea Veneției. 


1508 


Giorgione lucrează la 
frescele de la intrarea în 
Fondaco dei Tedeschi 
(Depozitul German) din 
Veneţia; Tiziano pictează 
frescele de pe fațada 
sudică. 


1516 


Bellini moare, iar Tiziano 
devine pictorul oficial al 
Republicii Veneția. 


1527 


Arhitectul și sculptorul 
florentin Jacopo Sansovino 
(c. 1486-1570) se 
stabilește la Veneția și 
introduce un nou stil 
bazat pe exemple din Italia 
centrală. 


| Miracolul moastelor Sfintei cruci (1494) 
Vittore Carpaccio - ulei pe pânză 


365 x 389 om 


Galeria Accademia, Venetia, Italia 


2 Sf. Ursula si cele unsprezece mii de fecioare 
(c. 1555) 
Tintoretto + ulei pe pânză 
330 x 178 cm 
San Lazzaro dei Mendicanti, Venetia, Italia 


1538 


Tiziano pictează Venus 

din Urbino, pornind de la 
pictura Venus dormind a 
lui Giorgione (c. 1510). 


1562-1566 


Tintoretto picteazà 
pentru Scuola Grande 
di San Marco Corpul 

Sf. Marcu este adus la 
Venetia, care il înfățișează 
pe sfántul ocrotitor al 
Venetiei. 
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Pietà c. 1505 
GIOVANNI BELLINI c. 1430-1516 


ulei pe lemn 
65 x 90 cm 
Galeria Accademia, Venetia, Italia 
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rin „Pietă" se înțelege reprezentarea Fecioarei Maria plângându-l pe lisus 

mort. Tema a fost foarte îndrăgită în arta din nordul Europei, iar Fecioara 

era redată de obicei întro durere cumplită, tânguindu-se deasupra 
rănilor deschise ale lui Hristos. Pietă (c. 1468-1470) a lui Bellini, executată 
înainte de cea de faţă, înfăţisa mama îndurerată, dar acolo Maria stătea în 
picioare. Problema formală cu care a avut de-a face Bellini când a pictat 
versiunea de față a fost cum să așeze un bărbat matur în poala unei femei si 
să creeze o compoziție convingătoare. Fecioara stă așezată pe pământ, pentru 
a sublinia suferința și modestia sa. Bellini a pictat această lucrare când trecuse 
deja de 70 de ani, demonstrând că și-a reinventat constant limbajul artistic, în 
îndelungata sa carieră. 

Lucrarea lui Bellini a fost creată ca semn al devoțiunii si venerării personale 
și elimină chinurile crucificării. Doar micile găuri din podul palmelor și din 
picioare si coasta rănită a lui Hristos stau mărturie a brutalitátii fizice a Patimilor. 
Imaginea se concentrează pe adânca durere a mamei care-și plânge fiul mort. 


Maria își ia rámas-bun de la Hristos, tinándu-l în braţe înainte de înmormântare. 
În ciuda dimensiunilor mici ale imaginii, personajele apar monumentale prin 
raportare la peisajul din spatele lor. Ele sunt separate, în prim-plan, de un gard 
viu cu flori, redat în cele mai mici detalii. Gardul viu formează un arc prin care 
cele două personaje sunt separate de orașul din fundal, accentuând astfel 
despărțirea lor atemporală de cele pământești, ceea ce permite privitorului pios 
să-și concentreze compasiunea și rugăciunile asupra mamei și fiului ei. PG 


GO DETALII (O PROFILUL ARTISTULUI 


| PANORAMA ORAȘULUI c. 1430-1452 

Arcul de flori lasă loc unei Giovanni Bellini s-a născut la Veneţia întro familie de pictori, Tatăl său, 
câmpii plate, iar în depărtare Jacopo Bellini, a fost principalul protagonist al relansării artei 

se văd dealuri și un oras venețiene si în atelierul său foarte solicitat i-a învățat pe Giovanni si 
fortificat. Panorama orașului pe fratele său, Gentile. să picteze. 


este formată din clădiri 
recognoscibile din orașele 
venețiene, precum catedrala si 
turnul dinVicenza și clopotnița 
catedralei Sant' Apollinaire 
Nuovo din Ravenna. 


c. 1453-1474 

Una dintre surorile lui Giovanni, Nicolosia, se mărită cu unul dintre 
angajaţii tatălui ei, Andrea Mantegna. Timp de câtiva ani, clasicismul 
padovanului Mantegna a exercitat o influentă considerabilă asupra lui 
Giovanni, după cum se vede în lucrările sale timpurii, cum este 
Rugăciunea de pe Muntele Măslinilor (c. 1465). De asemenea, artistul 
a studiat și câteva dintre lucrările lui Donatello. din Padova, care au 


2 MADONA dis m 
n LEN. contribuit si ele la maturizarea sa artistica. 

In centrul imaginii se află 

figura tristă și istovită a 1475-1476 

Fecioarei, privindu-si Fiul. Artistul sicilian Antonello da Messina a vizitat Venetia. A adus atenția 
Imaginea Fecioarei tinándu-si flamandă pentru detaliu și preocupările cu privire la spatiu, care se 
în braţe Fiul mort amintește manifestau în centrul Italiei; acestea au influenţat creatia lui Giovanni. 


de imaginile Fecioarei cu 
Pruncul adormit în brațele 
sale; totuși, aici Bellini 
sporește patosul scenei, 
îmbătrânind trăsăturile Mariei, 
Veșmântul ei în falduri îl 
cuprinde pe Fiul mort și 


1477-1516 

Atelierul lui Bellini devine centrul artei venețiene, locul unde s-a 
format o generaţie de pictori. Renumele său a ajuns dincolo de 
granițele Republicii Veneţia; când Albrecht Dürer a vizitat orașul, în 
1506, a scris că Giovanni „este foarte bătrân și totuși este cel mai 
bun pictor din oras". 


formează baza unui triunghi 
echilateral care umple cea 


A x PIETÀ A LUI MICHELANGELO 


inferioară a picturii. 


În sculptura Pietă (1499, dedesubt), Michelangelo renunță 


3 VLASTAR la reprezentárile foarte crud realiste ale corpului chinuit al 
Plantele din lucrare si gardul lui lisus, cum se făcea în arta nordică, în favoarea unei 

viu bogat din spatele viziuni idealizate,care pune în balanță frumusetea clasică și 
Fecioarei sunt realizate cu o naturalismul. Giorgio Vasari a scris în Vieţile pictorilor, 
precizie minuțioasă. Plantele sculptorilor și arhitecților italieni celebri (1550) că această 

au fost alese conform sculptură a lui Michelangelo „expune la vedere limitele 


i ismului ierii z a * A 
pin iapa ESTEE extreme ale sculpturii... Este un miracol faptul că o bucată 


de marmură, cândva fără formă, poate lua o formă pe care 
natura reușește cu greu să o transforme în carne”. 
Artistul o portretizează pe Fecioara Maria ca femeie 
tânără, pentru cá ea este, de fapt, făpă vârstă; tinerețea ei 
este o expresie a purității sale neintinate. Este 

așezată, are capul plecat și ține în brațe 
corpul inert al lui lisus, care se încadrează 


lor cu vindecarea — păpădia 
reprezintă durerea 
creștinilor si patimile lui 
Hristos, florile albe de 
cápsun sunt simbolul 
dreptăţii, viorelele, 


modestiei, iar ciulinii din 
stânga capului lui Hristos 


reprezintă durerea spirituală aproape perfect între faldurile bogate 

si cea fizică. ale veșmântului ei. Fecioara 
este infátisatà ca Stăpâna 

4 STEJARUL Cerurilor. Ea acceptă 

Copacul fără ramuri reprezintă vointa lui Dumnezeu, iar 

copacul vieţii, ce creștea în cu mâna stângă face un 

grădina raiului. Conform gest prin care isi 

tradiţiei creștine prezintă Fiul lumii 

contemporane pictorului, întregi. Michelangelo 

acesta fusese tăiat pentru a combină tema morții și 

furniza lemnul crucii a tinereții cu ceaa 

Mântuitorului. Copacul are o durerii şi a ia 

singură ramură cu frunze, care frumuseții. 


simbolizează speranţa învierii. 
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Furtuna c. 1507 


GIORGIONE c. 1477-1510 


ulei pe pánzà 

82x 73 cm 
Galeria Accademia, 
Venetia, Italia 
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a 500 de ani de la terminarea ei, pictura Furtuna continuă să reziste interpretărilor 

l-a fost comandată lui Giorgione (Giorgio Barbarelli da Castelfranco) de către 

Gabriele Vendramin. Marcantonio Michiel, un fin cunoscător al artei venețiene, 
a văzut-o în casa lui Vendramin în 1530 și a descris-o astfel: „un mic peisaj prevestitor 
de furtună cu o tigáncusá și un soldat". Ulterior a fost catalogată în colecția familiei 
Vendramin cu titlul Mercur și Isis. În acest context, personajele reprezentate pot fi nimfa 
lo alăptându-și copilul și zeul Mercur aflat în apropiere; însă probabil că lucrarea nu s-a 
inspirat din literatură. Privirea observatorului este condusă dincolo de personaje, de-a 
lungul râului, în adâncime, pentru a contempla cerul dinaintea furtunii; este posibil ca 
atmosfera încordată a lucrării să fie subiectul real al acesteia. 

Analiza cu raze X a dezvăluit faptul că personajul masculin a fost pictat peste un 
nud de femeie cu picioarele în apă, sugerând că Giorgione s-a răzgândit în privința 
conţinutului lucráni. Picturile cu un „înțeles ascuns", care era vădit numai pentru 
un cerc restrâns de initiati, erau foarte apreciate de către tinerii nobili pentru care 
Giorgione lucra adeseori. PG 


O DETALII 


| FURTUNA CARE 
SE APROPIE 


Giorgione a surprins momentul 
în care un fulger spintecă norii. 
Pictura este caracterizată de o 
atmosferă calmă, aproape 
statică, și sugerează aerul jilav 
dinaintea unei furtuni. Peisajul 
ciudat albastru-verzui și lumina 
aurie dau o aură de melancolie 
și de primejdie. 


2 SIMBOLISM 
Istoricul de artă Edgar Wind a 


considerat că tigáncusa goală este 


o alegorie a virtuţii teologice 
numite Caritas (filantropie), iar 
bărbatul — poate un soldat — este 
un simbol al vitejiei sau al forței 
rázboinicului. Împreună, cei doi 
pot învinge soarta schimbătoare, 
simbolizată de furtuna care 

stă să înceapă. 


3 SOLDAT 


Bărbatul izolat care se 
sprijină pe sulița sa, cu haina 
descheiată și fata ascunsă în 
umbră, contribuie la 
sporirea misterului lucrării. 
Înlocuind nudul feminin, aflat 
la început aici, cu bărbatul 
îmbrăcat, Giorgione adaugă 
compoziţiei tensiune 
psihologică, 


4 COLOANE RUPTE 


Coloanele frânte aflate între 
bărbat și tigáncusá este posibil 
să simbolizeze speranţele 

și visele năruite, oglindind 
probabil tranziția dintre 
prim-planul însorit. și 

fundalul înfricoșător unde 

se va dezlántui furtuna. 

Ele pot simboliza si 

moartea, 


S LUMINOZITATE 


În Furtuna, Giorgione a folosit 
tehnici noi în epocă. A amestecat 
vopsele de ulei cu tempera pe 
bază de ou, creând astfel o 
transparenţă strălucitoare ce 
conferă o nouă luminozitate. 
Influenţa lui Leonardo este 
evidentă în folosirea sfumato-ului 
care ascunde trecerea de la o 
culoare la alta. 


(O PROFILUL ARTISTULUI 


c. 1477-1488 

Se ştiu foarte puține despre viata lui Giorgione. S-a născut în 
Castelfranco si a venit la Venetia pe la 1488, intrând în atelierul lui 
Giovanni Bellini. 


1489-1505 

Printre comenzile sale timpurii se numără un portret al dogelui 
Agostino Barbarigo din 1500 — anul eñnd se crede că l-a cunoscut 
pe Leonardo da Vinci la Venetia — si un altar pentru orașul său natal 
1504). În anul următor; Giorgione a primit prima sa comandă 
publică importantă. Împreună cu un grup de artisti, în care se afla și 
Tiziano, a avut de pictat frescele pentru Fondaco dei Tedeschi 
Depozitul German) din Venetia, care au fost terminate în 1508. 


1506-1510 

Lui Giorgione îi pot fi atribuite cu certitudine doar câteva picturi, 
în parte si din cauza tendinței sale de a nu-și termina lucrările. 
Printre ele se numără Furtuna, Laura (1506) si Venus dormind 

(c. 1510), Se poate ca Giorgione să fi căzut victimă ciumei care a 
devastat Venetia în toamna anului |510, însă i-a supraviețuit 
reputaţia de inovator, atât stilistic, cât și în ce privește practica 
artistică. A fost primul pictor care a executat lucrări pentru 


colecționari particulari, spre deosebire de comenzile publice și 
religioase. De asemenea, a fost un pionier prin faptul că a acordat 
întâietate atmosferei dintr-un tablou, în devafoarea subiectului, asa 
cum se întâmplă în Furtuna. 


DEJUNUL PE IARBĂ 


Se crede că Furtuna lui Giorgione a fost un izvor de inspirație 
pentru lucrarea Dejunul pe iarbă a lui Edouard Manet 

(1862-1863; dedesubt). În mod sigur, există asemănări în 
compoziție. Giorgione pune alături un bărbat complet îmbrăcat 
si o femeie pe jumătate goală, iar pictura este dominată de un 
soi de neliniște, deoarece relaţia dintre cei doi nu este clară, 
privitorul având senzația că urmează să se întâmple ceva. 
Privirea femeii este orientată direct către spectator, iar acest 
amănunt este folosit și de Manet, dar în tabloul acestuia mai 
există încă un bărbat care se uită si el direct spre privitor, iar 
amândoi, atât femeia, cât şi bărbatul, par a-l provoca pe 
spectator să găsească un amănunt nelalocul lui în scena 
respectivă. Ambii pictori își amplasează personajele într-un 
decor bucolic; Giorgione sugerează dramatismul cu ajutorul 
norilor de furtună si a fulgerului, însă pajistea însorită pe care 
se află personajele lui Manet nu creează nici o tensiune. 
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Bachus si Ariadna 
TIZIANO c. 1485-1576 


ulei pe pânză 
176,5 x 191 cm 
Galleriile Nationale, Londra, Marea Britanie 
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1520—1523 


nspirată de povestea celor doi îndrăgostiţi relatată de Ovidiu și de Catullus, 

această capodoperă timpurie a lui Tiziano Vecellio face parte dintr-o serie 

la comanda lui Alfonso D'Este, ducele Ferrarei. Tiziano era cel mai importan 
pictor al Renașterii venețiene; după moartea maestrului său, Giovanni Bellini, í 
1516, a dominat arta italiană în următorii 60 de ani, devenind cel mai cunoscut 
din Europa. Alfonso D'Este a comandat lucrarea Bachus și Ariadna pentru palatu 
său din Ferrara, în nordul Italiei. Aceasta surprinde momentul în care Bachus, zeu 
vinului, o întâlnește pe Ariadna, fiica regelui Cretei. După ce și-a ajutat iubitul, pe 
Teseu, să scape din labirintul Minotarului, Ariadna a fost abandonată pe insula í 
Aici intervine Bachus, într-un car tras de doi gheparzi, cu suita sa pestriță de ades 
Bachus este surprins în plin salt, iar privirea sa o întâlnește pe cea a viitoare! sale 
mirese. Speriată la început de apariția lui Bachus, fata Ariadnei exprimă un 
de frică și curiozitate, când îi întâlnește privirea. Deși fata ei este întoarsă către 
Bachus, corpul îi e orientat în altă direcție. Dând dovadă de o stăpânire perfecră 
a culorilor, a mișcării si a imaginilor, Tiziano dă viață personajelor sale de pe pàczs 
într-un fel nemaiîntâlnit până atunci. FP 


®© DETALII 


| CORABIA LUI TESEU 


La stânga Ariadnei, corabia lui 
Teseu poate fi văzută cum se 
îndepărtează la orizont, Ariadna 
l-a ajutat pe Teseu să scape din 
labirintul Minotarului, dându-i 
un ghem de sfoară roșie, astfel 
încât să poată ieși din labirint. 
Conform unor legende, eseu a 
abandonat-o în Naxos, în timp 
ce ea dormea, 


2 BACHUS 


Bachus o privește vrăjit pe 
Ariadna. Ca zeu al vinului (numit 
Dionysos în mitologia greacă), 
Bachus poartă o cunună din 
frunze de viță. Constituţia sa 
atleticá amintește de Discobolul din 
sculptura greacă. Mantia sa 

roz, cu care-și ascunde goliciunea, 
repetă mișcarea eșarfei stacojii 

a Ariadnei. 


3 PERSONAJ CU ȘERPI 


Acest personaj impunător, 
înfățișat luptându-se cu un șarpe 
se referă la statuia clasică Laocoân 
și fiii săi, care a fost redescoperită 
la Roma în anul 1506. Laocoón 
i-a avertizat în van pe locuitorii 
Troiei să nu accepte darul grecilor, 
un cal din lemn. Ulterior a fost 
sufocat de șerpii de mare trimiși 
de zeița Minerva. 


4 SATIR COPIL 


Jumătate om, jumătate tap, 
satirul copi! este singurul 
personaj care privește spre 
exteriorul lucrării, parcă 
„invitându-! pe privitor în cadru. 
El târăște un cap de vitel, simbol 
ce face referire la teribilul ritual 
bahic în care participanții 
dezmembrau un vitel viu și îl 
mâncau crud, 


5 VAS 


Peste veșmântul galben al 
unei curtezane se află un vas 
din bronz. Acesta strălucește 
în soare atrăgând privirile 
spre el și poartă inscripția 
„TICIANVS F(ECIT)", care se 
traduce astfel: „Tiziano este 
autorul”. Tiziano a fost unul 
dintre primii artiști care și-au 
semnat lucrările. 


(O PROFILUL ARTISTULUI 


1499-1510 

Tiziano a intrat în atelierul fraţilor Gentile (c. 1430-1507) si Giovanni 
Bellini la o vârstă fragedă. Mai târziu a lucrat cu Giorgione, pe atunci 
cel mai important pictor venețian, și s-au împrietenit. Au colaborat 
la frescele pentru Fondaco dei Tedeschi (Depozitul German) din 
Veneţia. 


1511-1516 

După moartea neașteptată a lui Giorgione, în 1510, Tiziano a primit 
primele comenzi pentru o serie de fresce pentru Scuola del Santo 

din Padova. După moartea lui Giovanni Bellini în 1516, Tiziano nu a 

mai avut rival în Școala venețiană. 


1517-1530 

Tiziano a abordat și subiecte mai complexe. Altarul Pesaro din 
biserica Santa Maria Gloriosa dei Frari i-a consolidat reputaţia. La fel 
de inventiv si în portretistică, în alegorii si în lucrările religioase sau 
mitologice, avea o clientelă internațională. 


1531-1550 

În această perioadă, a preluat comenzi de portrete de personalități, 
inclusiv cel al lui CarolV, împăratul Sfântului Imperiu Roman. Stilul 
său a devenit mai liniștit și mai contemplativ. 


1551-1576 
Tiziano a lucrat în principal pentru Filip II al Spaniei, ca portretist. În 
această perioadă, picturile sale au fost mai rafinate și mai subtile. 


PREȚUL CULORILOR 


Albastrul care se remarcă în lucrarea Bachus și Ariadna si 
care vibreazá mai ales pe vesmántul Ariadnei (dedesubt) nu 
și-a pierdut deloc din intensitate, de-a lungul vremii. Tiziano 
a fost recunoscut drept cel mai original colorist al vremii 
sale, iar în lucrări a folosit mult albastrul ultramarin. Această 
culoare se obținea din piatra de lapislazuli, un tip de piatră 
de calcar conținând minereul numit lazurit. Cele mai bune 
mostre vin și astăzi din Badakshan, în Afghanistan; picturile 
rupestre din această zonă confirmă faptul că lapislazuli a 
fost folosit ca pigment încă din sec.VI si VII d.Hr. 
În Renaștere, albastrul ultramarin era mai 
scump decât aurul. Folosirea lui era stipulată 
în contracte, iar patronii artelor cumpărau 
deseori pigmentul separat. Clientela bogată 
a lui Tiziano a avut grijă ca el să aibă cele 
mai bune materiale, Extragerea culorii — 
era un proces complex și necesita 
multă muncă; dintr-un kilogram de 
material brut se fabricau 30 de grame 
de pigment. Odată cu apariţia picturii 

în ulei, folosirea albastrului ultramarin a - 
devenit mai rară, deoarece trebuia 
amestecat cu alb pentru a ajunge la 
intensitatea obținută cu pigmentii 
tempera pe bază de emulsie grasă 
de ou. În 1828 s-a inventat o 
_ versiune sintetică ieftină a 
albastrului ultramarin. 
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RENAȘTEREA TÂRZIE 


EVENIMENTE CHEIE 


| i478 


Ga&iano de Medici este 
asasirat. Fratele său, 
Lorenzo de Medici 
(Pazerifia 4). devine 
conducător unic al 
Rore 


c. 1490 


Michelangelo începe să 
lucreze pentru familia 
Medici, frecventând si 
Academia Umanistă 
Neoplatonică întemeiată 
de familia Medici. 


172 SECOLELE XV SI XVI 


ndiscutabil, Florența a fost centrul Renașterii artistice europene în cea mai 

mare parte a sec. XV, însă spre sfârșitul secolului, orașul-stat avea să cunoască 

o perioadă de tulburări. Familia Medici, care conducea orașul, a fost izgonită 
în anul 1494 de către invazia armatelor lui Carol VIII al Franţei, iar după câteva 
evenimente politice tulburătoare, călugărul dominican Girolamo Savonarola a 
fost condamnat și ars pe rug, în anul 1498. Curtea papală se întorsese de mult 
de la Avignon la Roma, oraș pe care, în anul 1420, papa Martin V l-a găsit „atât 
de părăginit și de părăsit, încât abia mai seamănă cu un oras". Întoarcerea papei 
la Roma a adus cu sine un nou val de încredere și de prosperitate, încurajând 
mecenatul, pe măsură ce papii au purces la reconstruirea orașului, pentru a-l 
transforma din nou într-un centru potrivit pentru crestinátate. În sec. XVI, Florenta 
a continuat să prospere, dar în perioada numită acum Renașterea târzie cele mai 


importante realizări artistice s-au petrecut la Roma. 


Capitala papală deținea două bunuri culturale formidabile: moștenirea 
creștină și trecutul roman clasic. Ambele au transformat Roma într-un magnet 
pentru artiștii și eruditii din Italia și din întreaga Europă. Marele plan al papilor 
de renaștere a Romei s-a axat pe reorganizarea zonei din jurul Vaticanului și a 
bazilicii San Pietro. 


1492 


Moare Lorenzo de 
Medici. Se spune că 
întreaga populație a 
Florenței a participat la 
funeraliile lui. Lua sfârșit 
„epoca laurentiana" a 
Florenței. 


1498 


Savonarola este ars pe 
rug în centrul Florenței, 
după ce în 1497 
organizase așa-numitele 
„ruguri ale vanitátilor"" 
(cărți și obiecte de artă 
»imorale"). 


1499 


O invazie franceză il face 
pe Bramante să fugă din 
Milano și să vină la 
Roma, unde puternicul 
cardinal Riario devine 
primul său patron. 


1503 


luliu II devine papa a 
aduce stabilitatea în 
Roma, împăcând feste 
rivale din oras. H 
contribuie si la reverarem 
la putere în Floreswa a 
familiei Medici. 


Papa Sixtus IV a poruncit să se construiască o nouă capelă în palatul din Vatican 
destinată ceremoniilor; iar decorarea sa i-a fost încredințată unei echipe de artiști 
proveniţi din Florenţa si din centrul Italiei. Pereţii laterali ai acestei noi construcții, 
Capela Sixtină, au fost pictaţi cu o serie de fresce care înfățișau viața lui Moise și a lui 
lisus, subliniind atât noua autoritate papală, cât și descendența apostolică din Sf. Petru. 
Ambele aspecte sunt evidenţiate în fresca Hristos dându-i Sf. Petru cheile raiului (pagina 
alăturată, sus) a lui Pietro Perugino (c. 1450-1523), în care primul papă acceptă 
însărcinarea dată de Hristos, aceea de a păzi porțile raiului și ale iadului. Chemat de 
papa Sixtus IV, Perugino a fost unul dintre primii pictori italieni care au lucrat în ulei. 
Capela a fost decorată și gata de sfințire la sărbătoarea Adormirii Maicii Domnului, 
pe 15 august 1483. 

Numeroși artiști și arhitecţi au venit în Orașul Etern pentru a realiza nenumăratele 
proiecte artistice încurajate de papi; printre ei s-au numărat Donato Bramante 
c. 1444-1514), Michelangelo (Michelangelo Buonarroti; 1475-1564), Rafael (Rafaello 
Sanzio da Urbino; 1483-1520), Pintoricchio (Bernardino di Betto; c. 1454-1513) și 
Luca Signorelli (c. 1440-1523). În oraș au apărut străzi noi si întregi cartiere, au fost 
construite și decorate biserici noi și s-a început lucrul la bazilica papală San Pietro. 
Majoritatea lucrărilor constau în picturi în frescă pentru noile clădiri impunătoare 
din Vatican, însă existau și alte comenzi. Pintoricchio (sau Pinturicchio), originar din 
Perugia, a pictat Portret de băiat (dreapta) în timp ce se afla la Roma, înainte să-l ajute 
pe Perugino la frescele din Capela Sixtină, în anii 1481 si 1482. Portretul băiatului 


necunoscut are prospetimea lui Perugino, un colorit și trăsături delicate, iar fundalul, 
cu dealurile îndepărtate și colorate discret și cu copacii schitati în detaliu, se încadrează 
tot în stilul lui Perugino. 

Artiştii din perioada Renașterii târzii au împărtășit filosofia umanistă care punea 
omul și realizările acestuia în centrul tuturor lucrurilor Concepţia lor este exemplificatá 
de desenele și studiile anatomice ale lui Leonardo da Vinci (1452-1519), în special 
desenul său Proportiile corpului omenesc (după Vitruviu), mai cunoscut sub numele de 
Omul vitruvian (pagina alăturată, jos). Desenul înfățișează corpul unui bărbat în două 
poziții suprapuse, cu brațele și picioarele depărtate și încadrate simultan într-un cerc și 


rv 


| Hristos dându-i Sf. Petru cheile raiului 


într-un pătrat. (1481-1482) 
Ideea că omul este măsura tuturor lucrurilor s-a extins în toate artele plastice. Pietro Perugino . frescă 
335 x 550 cm 


In 1502, Bramante a construit un oratoriu exact pe locul unde se credea că avusese 


; Eu ; " 5 1 , Capela Sixtină, Vatican 
loc martiriul Sf. Apostol Petru, Clădirea circulară, numită Tempietto (mic templu) al 


Sf. Petru (1502), se distinge printr-un vocabular formal cu adevărat clasic. Proportiile 2 Portret de băiat (c. 1480) 
sunt echilibrate și se raportează în întregime la scara umană, iar claritatea compoziției Pintoricchio - tempera pe panou de lemn 
5| x 33 cm 


respectă în totalitate idealurile arhitecților din Renașterea timpurie — Filippo Brunelleschi 
(1377-1446) si Leon Battista Alberti (1402-1472). În 1503, papa luliu II l-a angajat 


Galeriile de Stat din Dresda, Germania 


pe Bramante să creeze planurile pentru noua catedrală San Pietro, de dimensiuni 3 Omul vitruvian (c. 1509) 
mai mari. Bramante a propus un plan central, care combina două figuri geometrice, Ses ed - peniță si tus pe hârtie 
2X ,2 cm 


crucea grecească si pătratul, într-o armonie la fel de ordonată precum cea a cercului si aleriaVAeca de mis Vene aala 


pátratului lui Leonardo. 


| 1503 1504 1508 1542 1512 1516 


Leonardo da Vinci începe 
lucrul la Mona Lisa (vezi 
p. 176), cunoscută si ca 
Gioconda. 


David, sculptura 
monumentală a lui 
Michelangelo, este 
întâmpinată cu urale 
când este expusă la 
Florența. 


Papa luliu I! îl cheamă pe 
Rafael la Roma și îi cere 
să înceapă imediat lucrul 
la frescele care vor 
împodobi ceea ce avea 
să devină biblioteca 
personală a papei. 


Michelangelo încheie 
lucrul la tavanul Capelei 
Sixtine (vezi p. 178), după 
patru ani de muncă. 
Frescele conțin peste 
300 de personaje. 


Rafael termină Triumful 
Galateei (vezi p. 180), 
o frescă pentru Villa 
Farnesina, din Roma,a 
foarte bogatei familii 
Farnese. 


Regele Frantei îi cere lui 
da Vinci sà páráseascá 
Italia și să vină să lucreze 
pentru el. Artistul 
acceptă și moare în 
Franța trei ani mai târziu. 
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4 Scoala din Atena (1510-1511) 
Rafael - frescă 
500 x 770 cm 
Stanza della Segnatura, Palatul Apostolic, 
Vatican 


5 Moise (1513-1515; refăcut în 1542) 
Michelangelo - marmură 
235 cm H 
Mormântul papei luliu II, Biserica San Pietro 
in Vincoli, Roma, Italia 


6 Fecioara cu harpii (1515—1517), detaliu 
Andrea del Sarto - tempera pe lemn 
207 x 178 cm 
Galeriile Uffizi. Florenţa, Italia 
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În 1506, o impunătoare statuie din marmură cu o înălțime de 2,5 m, datând c= 
sec. | d.Hr, a fost găsită lângă biserica Santa Maria Maggiore, la Roma. Era o coce 
a unei celebre statui din bronz din perioada elenistică (323-31 î.Hr.) înfătisâna— 
pe Laocoón, preot al lui Apollo, și pe fiii săi, uciși de doi șerpi uriași; episodu' & 


cunoscut este descris în poemul epic al lui Vergiliu, Eneida. Descoperirea ansa 
statuar a fost un eveniment. Statuia a fost dusă la palatul Vatican, unde a fos: 2-2 z 
cu grijă și copiată de numerosi artiști, inclusiv de Michelangelo, care a folosn imac 
puternic al preotului în agonie ca model pentru multe dintre personajele sa= == 
Capela Sixtină. 

Pe măsură ce patronii bogaţi aflau mai multe despre orașul antic, ei ceres = = 
operele comandate să fie cuprinse episoade din mitologia antică și ornameec 
Artiştii au răspuns în mod ingenios acestor cerințe, reproducând fidel si mod 


motivele clasice pe pilastri și pe frize, când li se cerea să decoreze capele g 5oz 2e 2 
Schemele lor decorative se bazau pe descrieri ale picturilor murale antice, prese z 

la autorii clasici, dar și pe ruinele antice, cea mai importantă dintre acestea $c ce 
palat al lui Nero, Domus Aurea (Casa de aur), redescoperit pe la sfârsitul sec yr e 
au apărut mărturii ale unui stil artistic care până atunci nu fusese cunoscu: aec = 
fragmente. Au supravieţuit distrugerii pereți și tavane întregi acoperite cu ur > z 
treilea stil pompeian (20 î.Hr: - 60 d.Hr). Artiştii care vizitau catacombele su&xecsee 2e 
acum un bogat repertoriu de motive antice din care se puteau inspira — n cue m 
decorative individuale, ci, mai important, camere întregi care se păstraseră cz a= =a 
și care puteau fi reproduse cu multă imaginaţie, la suprafaţă. 


Rafael a fost unul dintre primii artisti care va fi exploatat acest repezzmo c e 
motive decorative si care avea să dea ruinelor clasice un răspuns pin ce «esee s! 
scară mare. În 1506 a fost chemat la Roma de către papa luliu Il (1443-1513 z e 
decora camerele din Vatican (Le Stanze di Vatican), o suită de apartamecse e ec P 
doilea al Palatului Apostolic. 


wi 


Decoratiunile au fost executate de Rafael și de asistentii săi între 1508 
si 1524. Una dintre primele camere decorate a fost biblioteca sau biroul 
personal al papei. Schema iconografică a decoratiunilor, stabilită negresit de un 
teolog — ad praescriptum lulii potificis (potrivit poruncilor lui luliu) — a durat 
doi ani si jumătate. În fresca Scoala din Atena (pagina alăturată), filosofi antici, 
matematicieni, astronomi și savanţi stau de vorbă în cadrul unei impunătoare 
bazilici care se bazează, se pare, pe desenele timpurii ale lui Bramante pentru 
noua catedrală San Pietro (inspirate, la rândul lor, de ruinele bazilicii lui 
Maxentiu, din Forumul roman). 

În centrul compoziției se află Platon și Aristotel, identificaţi clar de titlurile 
operelor lor — Platon face un semn în sus, către lumea ideilor, iar Aristotel 
întinde palma deschisă, între ceruri și pământ. Leonardo da Vinci, cu o barbă 
albă de mari dimensiuni, a fost modelul pentru Platon, iar Michelangelo, 
așezat pe o treaptă în prim-plan, cu brațul sprijinit de un bloc de marmură, îl 
înfățișează pe matematicianul Heraclit. În extrema dreaptă se află chiar Rafael, 
care privește afară din compoziţie. 

Papa luliu II a murit la 20 februarie |5 14. În testamentul său, a lăsat 10 000 de 
ducati pentru continuarea lucrului la mormântul pe care îl gândise pentru sine, în 
bazilica San Pietro. Michelangelo a întrerupt lucrul la sculpturile pentru mormântul 
papei pentru a onora comanda de a picta tavanul Capelei Sixtine (1508-1512; vezi 
p. 178), iar în 1516 singurul personaj pe care îl terminase era monumentalul Moise 
(dreapta, sus). Profetul este înfățișat șezând, având Tablele Legii sub brat. Este surprins în 
momentul în care descoperă uluit că poporul său venerează vitelul de aur (vezi Exodul, 
32); este plin de mânie, iar piciorul său stâng este retras, ca și cum ar fi gata să se ridice, 
în toată măreţia sa, și să-și dojenească poporul, Se poate ca sculptura să fi fost gândită 
ca o alegorie a papei — înflăcărat și militant. În timp, Moise al lui Michelangelo a devenit 
una dintre cele mai cunoscute sculpturi din lume, însă comanda pentru mormântul 
papei luliu l-a chinuit pe artist pentru tot restul vieții. 

Lui luliu II i-a urmat Giovanni de Medici (1475-1521), care și-a luat numele de 
Leon X. Noul papă avea vederea slabă, era supraponderal și bolnăvicios, însă era în 
același timp un estet și un mare patron al artelor Îi cunoaștem datorită minunatului 
portret pe care i l-a făcut Rafael. Fără a-și idealiza modelul, Rafael a surprins gravitatea 
și umanitatea sa în lucrarea Portretul papei Leon X cu cardinalii Luigi de Rossi și Giulio de 


Medici (c. 1518). Admiratia lui Leon X pentru Rafael era nemărginită si papa l-a copleșit 
pe acesta cu comenzi. Rafael i-a răspuns înființând un atelier foarte productiv în care 
lucrau artiști pricepuți și specializați, care l-au ajutat să realizeze multe lucrări, inclusiv 
fresca Triumful Galateei (1512; vezi p. 180), o comandă privată pentru Villa Farnesina 


din Roma. După moartea neașteptată a lui Rafael, la numai 37 de ani, atelierul lui s-a 
desființat, iar elevii săi au contribuit la răspândirea idealurilor Romei renascentiste în 
toată Italia și în Europa. 

Andrea del Sarto (Andrea d'Agnolo; 1486-1530) a fost un artist florentin care 
a dat o replică dezvoltărilor artistice din Roma. Creaţia lui reprezintă o sinteză a 
ideilor contemporanilor săi. Artistul îmbină armonia compozitionalá a lui Rafael, 
monumentalitatea lui Michelangelo și delicatetea subtilă caracteristică tehnicii sfumato a 
lui da Vinci (o lipsă de contrast intenţionată între zonele luminoase și cele întunecate) 
pentru a obţine o eleganţă si o măreție rare. În lucrarea Fecioara cu harpii (dreapta, 
Jos), personajele sunt redate în mod voit ca ființe umane, iar efectul este senin, serios si 
monumental. 

Lucrări precum tavanul Capelei Sixtine, pictat de Michelangelo, și Mona Lisa a lui 
Leonardo da Vinci (1503-1506, vezi p. | 76) au oferit o viziune solemnă asupra lui 
Dumnezeu și a omenirii, însă visul Renașterii era pe cale să fie spulberat. În ziua de 
5 mai 1527, trupele spaniole, germane și italiene, sub stindardul lui Carol V, împăratul 
Sfântului Imperiu Roman de Națiune Germană, au pătruns în Roma. Atrocitátile comise 
de aceste trupe, în timpul jefuirii Romei, au provocat sfârșitul neașteptat și catastrofal al 


celei mai importante perioade artistice din istoria Italiei. PG 
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Plafonul Capelei Sixtine 1508-1512 
MICHELANGELO 1475-1564 


frescà 
1375 x 39m 
Palatul Apostolic, Vatican 


i2» GHID 
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n mai 1508, Michelangelo Buonarroti — care se considera mai 

mult sculptor decât pictor — a acceptat plin de îndoială comanda 

papei lulius II della Rovere de a decora tavanul Capelei Sixtine. 
Artistul a respins ideile Vaticanului despre subiect și a înlocuit pictura 
existentă, care înfățișa un simplu cer cu stele, cu un cadru arhitectural 
elaborat, în care a reprezentat Geneza și Căderea omului. A pictat pe 
tavan grinzi, creând nouă panouri, în care a înfățișat scene din Geneza. 
Împărțirea armonioasă a tavanului în tablouri orizontale mari și scene 
mai mici care le încadrau, înconjurate de ignudi (tineri goi), scoate 
în evidenţă patru scene importante, plasate cronologic: Despărțirea 
luminii de întuneric, Crearea lui Adam, Păcatul originar și alungarea din 
grădina Edenului și Potopul. Lunetele triunghiulare din lateralele acestor 
scene contin imagini de profeti si sibile si scene din Vechiul Testament. 
Acest proiect uriaș, în care sunt reprezentate peste 300 de personaje, 
a fost terminat în patru ani și a fost dezvelit de Sărbătoarea Tuturor 
Sfinţilor în 1512. PG 


© PROFILUL ARTISTULUI 


1488-1495 
În Florenta, Michelangelo este ucenicul lui Domenico Ghirlandaio, 
care îl învață arta pictării frescelor. Studiază sculptura cu Bertoldo 
di Giovanni. 


1496-1515 

Pleacă la Roma, unde sculptează Bachus si Pietà. Se întoarce la 
Florenţa și lucrează la David, sculptură pe care o termină în 1504. 
Este chemat din nou la Roma pentru a lucra la mormântul papei 
lulius |l, care urma să includă patruzeci de personaje în mărime 
naturală; proiectul nu a mai fost realizat, deoarece în 1508 
Michelangelo a început lucrul la Capela Sixtină. 


1516-1564 

Michelangelo este ales de papa Leon X să-i facă mausoleul. În 1534 
se întoarce la Capela Sixtină și pictează Judecata de Apoi pe peretele 
de deasupra altarului. Proiectează ulterior domul bazilicii papale San 
Pietro din Vatican. 


«3» DETALII 


| IEREMIA 


Personajul impunător din 
Vechiul Testament, profetul 
leremia, probabil un 
autoportret al lui 
Michelangelo, este aproape 
nemișcat. Pare absorbit în 
gândun.Autorul Plângerilor 
își sprijină capul în mâini 
într-un gest de durere 
amară. 


2 CREAREA LUI ADAM 


Crearea lui Adam, amplasată 
aproape în centrul tavanului. este 
cea mai faimoasă frescă a capelei. 
Conform credinţei catolice, omul 
este creat după chipul lui 
Dumnezeu. Michelangelo 
înfățișează momentul dramatic 
chiar dinainte ca degetul 
Creatorului să îl atingă pe cel al lui 
Adam și să-i dea un suflet. 


3 IGNUDI 


Panourile mici din centrul 
tavanului sunt încadrate de 
ignudi. Perechile de personaje, 
probabil îngeri fără aripi, 
demonstrează cunoștințele de 
anatomie ale lui Michelangelo și 
se bazează pe studierea 
sculpturii antice. Ghirlandele 
lor susţin scene din Vechiul 
Testament. 


4 SIBILĂ LIBIANĂ 


Între arcurile de boltă și 
pandantive sunt reprezentate 
cinci sibile din Antichitatea 
clasică. Acestea erau profete 
ale căror cuvinte erau 
interpretate ca prevestind și 
venirea lui Hristos. Sibila 
libiană este unul dintre cele 
mai rafinate personaje de pe 
tavanul capelei. 


5 DUMNEZEU CREEAZĂ 
PLANETELE 


În fresca Despărțirea luminii 

de întuneric, Dumnezeu este 
înconjurat de îngeri și de 
veșmintele Sale umflate, 
mergând prin spaţiu, cu brațele 
întinse, să creeze soarele și luna. 
Dumnezeu apare în aceeași 
frescă, creând planetele și 
despártind apele. 
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Triumful Galateei 1512 
RAFAEL 1483-1520 


frescă 
295 x 224 cm 
Villa Farnesina, Roma, Italia 
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A 


ntr-o scrisoare cátre umanistul Baldassare Castiglione, Rafael (Raffaello Sanzio da Urbino) scria: 

„Ca sà pictezi o femeie frumoasă trebuie să vezi multe fenei..... Însă când văd cát de rare 

sunt femeile frumoase... mă întorc la un ideal pe care pot să-l creez în imaginaţie. Ideea de 
frumuseţe perfectă a lui Rafael, preluată de la Platon, era exprimată în trăsăturile tuturor femeilor 
pe care le portretiza. În această pictură a modificat ușor un portret anterior al Sf, Ecaterina din 


Alexandria pentru a realiza chipul nimfei Galateea. 


Galateea fuge de admiratorul ei, Polifem, ciclopul cu un singur ochi, într-o trăsură fantastică 
din scoici, trasă de delfini. Conform relatării lui Filostrat, Galateea respinge avansurile lui Polifem 
si fuge la iubitul ei, Acis. Subiectul a fost ales de patronul lui Rafael, Agostino Chigi, care voia să 
se căsătorească cu Margherita Gonzaga, fiica naturală a marchizului de Mantova, însă era mereu 
respins, Alegerea lui Chigi pare să fi fost influenţată de versiuni anterioare ale mitului, în care 


avansurile ciclopului aveau un final fericit pentru el. PG 


GO DETALII 


| SÁGETILE ÎN TOLBĂ 


Galateea îi ignoră pe amorașii 
care trag cu săgeți în ea și îl 
privește pe cel ale cărui 

săgeți rămân în tolbă. Acesta 
reprezintă dragostea platonică, 
iar prin faptul că îl privește pe el 
Galateea arată privitorului că 
respinge avansurile ciclopului, 
preferând iubirea spirituală 
iubirii fizice. 


2 CULOARE INEGALĂ 


Rafael a pictat Triumful Galateei 
în mai multe zile, iar schimbările 
de vreme au determinat mici 
variaţii în lucrul din fiecare zi. 
Aici, arcul amorașului marchează 
o schimbare sesizabilă în nuanța 
de albastru dintr-o zi de pictură 
si alta. Rafael a încercat să 
ascundă deosebirile prin 

semne despártitoare. Colţul 

din dreapta sus, legat de doi 
amorași în zbor, este destul 

de întunecat, iar cerul de sub 
amorașul din stânga este mai 
întunecat decât cerul de 
deasupra Galateei. 


3 DELFINII 


Imaginea delfinilor ilustrează 
probabil un detaliu din La 
Giostra, o versiune populară 
a mitului Galateei, scrisă de 
umanistul și poetul Angelo 
Poliziano: „Doi delfini trag o 
trăsură: în ea se află 
Galateea, care tine frâiele; 
când înoată, ei respiră la 
unison,” 


«^ GHID 


4 MESAGERUL CĂLARE 
Detaliul infátisándu-l pe Triton, 
mesagerul mării, călare pe 
calul său marin, dezvăluie 
interesul lui Rafael pentru 
arheologia Romei. Artistul a 
copiat probabil animalul agitat 
al lui Triton de la o statuie 
antică, culoarea și postura 
acestuia semănând cu cele din 


sculpturile de marmură. 


(O PROFILUL ARTISTULUI 


1483-1507 

Rafael este fiul lui Giovanni Santi, pictor la curtea de Urbino. La 
moartea tatălui său, în 1494, devine ucenicul lui Pietro Perugino, apoi 
pleacă la Florenţa să studieze lucrările lui Michelangelo și Leonardo 
da Vinci. 


1508-1513 

În 1508 este chemat la Roma de papa lulius II pentru a-i decora 
apartamentele de la palatul din Vatican. A început cu Stanza della 
Segnatura (1509-1512) și a continuat cu Stanza di Eliodoro 
1512-1514). lulius I| a murit în 1513. 


1514-1515 

Noul papá, Leon X de Medici, l-a desemnat să picteze în frescă 
Stanza dell'Incendio, pe care Rafael și asistenții săi o încep la 
sfârșitul lui 1514. În 1514, Rafael este numit s director de lucrări 
arhitecturale la Vatican, În 1515, când este numit și custode al 
antichitátilor romane, artistul se dedică slujbei cu mare entuziasm. 
Picturile din această perioadă au motive ornamentale derivate 
din tavanele și picturile murale ale clădirilor clasice recent 
descoperite. 


1516-1520 

Pe lângă comenzile pentru lucrările papale, Rafael este căutat și de 
cardinali și preoţi pentru a le decora reședințele. Artistul organizează 
un atelier și angajează cincizeci de asistenți, dintre care unii, precum 
Giulio Romano, au devenit la rândul lor artiști importanți. 
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RENASTEREA NORDICA 


EVENIMENTE CHEIE 


1494 


Dürer face prima 
călătorie în Italia pentru 
a studia arta. Întors in 
Germania, promoveazá 
tehnicile pe care le 
invarase acolo, mai ales 
prin gravurile sale. 


1494-1498 


Armata regelui CarolVIil 
al Franţei (1470-1498) 
invadează Italia și începe 
Primul Război Italian. Unii 
artisti italieni părăsesc 
Italia si merg in nord ca 
să fie în siguranță. 


182 SECOLELE XV ŞI XVI 


enașterea italiană, revoluția intelectuală și culturală care a transformat 


statutul artelor în secolele XV și XVI, s-a răspândit rapid și în țările 

Europei de Nord. Unele aspecte ale sale erau mai atrăgătoare 
pentru artiștii europeni din nord. În Italia, Renașterea a însemnat mai ales o 
redescoperire a cunoștințelor și cu 
era mai puţin importantă pentru nordici, la care reprezentările mitologie 
clasice sunt mult mai rare decât în 
a fost inspirată de reforma religioasă, care a marcat un nou interes pentru 


turii Greciei si Romei antice. Această cours 


țările mediteraneene. Renașterea nord 


reprezentarea realistă a chipului uman și a lumii vizibile, 


Artiştii italieni au conceput sis 
la reprezentarea proporțiilor uman 
nord-europeni erau impresionați d 
și-a dedicat mult timp scrierii a două tratate de geometrie, Instrucțiun 


1505 


Cranach cel Bătrân este 
numit artistul de curte al 
lui Frederic III, principe 
elector de Saxonia 
(1463-1525), funcție pe 
care avea să o păstreze 
toată viața. 


1509 


Umanistul olandez 
Desiderius Erasmus 

(c. 1466-1536) scrie Elogiu 
nebuniei, care satirizează 
nebunia umană. Cartea 
este un element catalizator 
al Reformei. 


eme matematice precise care să-i ajite 
e, a perspectivei și spațiului. Artistii 
e rezultate, iar Albrecht Dürer (1471-1535 


1514 


Dürer termină 
enigmatica sa gravură 
Melancolia |. 


1516 


Sir Thomas Morem 
(1478-1535 xe 
opac. r cct ze ma 


pentru măsurarea cu rigla și compasul (1525) și Patru volume despre proporțiile 
corpului uman (1528). 

Însă, cu mult înainte de această perioadă, artiștii nord-europeni 
dobândiseră o faimă considerabilă în reprezentarea realistă a formelor umane. 
Rezultatele pot fi văzute în sculpturile lui Claus Sluter (c. 1350-1405/6) și Hans 
Multscher (c.1400-—1467), dar și în picturile artiștilor olandezi (vezi p. 140) Jan 
van Eyck (c. 1390-1441) si Rogier van der Weyden (c. 1399-1464). Pictorii 
nord-europeni lucrau mai mult din instinct decât după formule matematice 
si erau sprijiniți de progresul tehnicii picturii în ulei, al carei pionier a fost 
van Eyck. Aceste inovaţii le-au permis artiștilor să creeze imagini mult mai 
detaliate și mai realiste decât dacă ar fi fost lucrate în tempera. Efectele au fost 
vizibile imediat, mai ales în portret. Artiștii nordici au fost primii care au folosit 
reprezentarea pe trei sferturi, care le permitea să infátiseze o imagine aproape 
de jurîmprejur a modelului, într-o perioadă în care pictorii italieni încă preferau 
profilul, o formă bidimensională de portret. 

Renașterea nordică avea ca scop să ajungă la același realism în toate 
reprezentările lumii fizice, de la interioare și peisaje, la naturi moarte și studii 
ale fizionomiei umane. Artiștii au devenit renumiţi mai ales pentru talentul 
de a reprezenta detalii microscopice, cum ar fi textura blănii sau a metalului 
sau reflexii trecătoare în oglindă. Criticii lor considerau că artiștii au devenit 
obsedati de detalii si nu pun accentul pe tratarea subiectului ca întreg, asa 
cum făceau majoritatea artiștilor italieni talentaţi. Nu este sigur dacă astfel 
de picturi pot fi considerate realiste, pentru că artiștii foloseau obiectele 
cotidiene drept simboluri. 

În pictura peisagistică au început să apară din ce în ce mai multe repere 
familiare, însă unele erau transpuse în cadre diferite. Ideea de a produce 
înregistrări topografice exacte a atins apogeul în Renaștere, însă peisajul 
s-a dezvoltat foarte greu ca gen de pictură independent. Patronii din nord 
preferau de mult peisajele miniaturale în fundalul picturilor realizate pentru 
ei, însă ideea de a cumpăra doar peisajul în sine le era necunoscută. Opera lui 
Joachim Patinir (c. 1480-1524) a marcat o schimbare de abordare. Artistul s-a 
concentrat mai ales pe pictura religioasă, dar subiectul anunţat era de obicei 
pentru el doar un pretext pentru a produce peisaje abrupte, panoramice, ca 
în Peisaj cu Sf. leronim (pagina alăturată). Patinir a ales intenţionat teme care 
aveau nevoie de peisaje complexe, apoi își reprezenta personajele într-un 
colt. Uneori lucra cu alti artisti, precum Quentin Massys (c. 1466-1530) sau 
Joos van Cleve (c. 1480-c. 1540), care realizau personajele, iar Patinir lucra la 
peisajul înconjurător. 

Peisajele în sine erau departe de a fi realiste. Patinir a folosit o perspectivă 
dublă: scena generală este văzută de la înălțime, așa că linia orizontului este 
ridicată, iar privitorul poate să vadă o mare porțiune din peisaj. În același timp, 
personajele, copacii și clădirile sunt înfățișate frontal, ca și cum ar fi la același 


1517 


Începe Reforma 
protestantă, când Luther 
tintuieste cele Novăzeci 
și cinci de teze pe ușile 
bisericii din Wittenberg, 
în Germania. 


1524-1525 


În Elveția, Germania si 
Austria izbucneste 
revolta populară numită 
Războiul táránesc, intro 
perioadă în care 
burghezia era în plin 
avânt. 


1526-1528 


Biserica Catolică 
încetează să mai susțină 
artele din Europa de 
Nord. Din cauza 
tulburărilor religioase, 
Holbein cel Tânăr pleacă 
în Anglia. 


c. 1551-1553 


Brueghel cel Bătrân 
merge în Italia prin 
Franța. Face multe 
desene și picturi ale 
peisajelor văzute în 
timpul călătoriei. 


|. Peisaj cu Sf; leronim (1516-1517) 
Joachim Patinir - ulei pe lemn 


T4569 em 


Muzeul Prado, Madrid, Spania 


2 Fecioara cu Pruncul (c. 1525) 
Lucas Cranach cel Bătrân - ulei pe lemn 


58 x 46 cm 


Muzeul Pușkin, Moscova, Rusia 


1555 


În Germania este 
ratificată Pacea de la 
Augsburg, prin care 
fiecare conducător 
poate decide religia 


oricărui stat german. 


1566 


O mişcare iconoclastă în 
rândul calvinistilor agitati 
din Olanda duce la 
Revolutia din Tárile de Jos. 
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3 Fuga în Egipt (Piaţa de carne) (1551) 
Pleter Aertsen - ulei pe pânză 
123 x 175 cm 
Muzeul Bonnefanten, Maastricht, Olanda 


4 Vânători în zăpadă (ianuarie) (1565) 
Pieter Brueghel cel Bătrân . ulei pe lemn 
117 x 162 cm 
Muzeul de Istorie a Artei, Viena, Austria 


5 Buna Vestire, Altarul din Isenheim 
(c. 1512-1516) 
Mathis Grünewald - ulei pe lemn 
269 x 141 cm 
Muzeul Unterlinden, Colmar Franța 
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nivel cu spectatorul. De asemenea, Patinir adăuga și formaţiuni stâncoase ciuds:e 


probabil inspirate din valea Meuse, unde crescuse, care dădeau impresia de tām 
îndepărtat și exotic. 

Efectul general este tulburător, însă contemporanilor lui Patinir le-a plăcut. 
Dürer l-a vizitat pe Patinir în 1520 și l-a lăudat, numindu-l un „bun pictor de 
peisaje", aceasta fiind prima dată când termenul este consemnat în arta ocazia 

Pieter Brueghel cel Bătrân (c. 1525-1569) a dat un impuls foarte mare 
dezvoltării genului peisagistic. Scenele înfățișate în seriile sale de picturi dedicaze 
lunilor și anotimpurilor întreceau tot ce crease Patinir până atunci. Mai ales 
diagonala îndrăzneață de zăpadă care trimite privirea spectatorului în vale, în 
tabloul Vânători în zăpadă (ianuarie) (pagina alăturată), era o capodoperă de 
compoziție. Picturile nu erau însă peisaje în sine, ci versiuni mărite ale tablouri 
numite Muncile anului care apăreau în Ceasloavele din Evul Mediu si care infazs=_ 
activitățile rurale care aveau loc de-a lungul anului. 

Renașterea nordică a fost conturată de alti doi factori semnificativi: 
răspândirea tiparului și Reforma protestantă. Tiparul era o invenţie germană 
atribuită lui Johannes Gutenberg (c. | 398-1468) și folosită deja în mai muke 
orașe germane. Dezvoltarea imaginilor tipărite s-a dovedit o mare binefacere 
pentru artiști, care își puteau vinde tipăriturile în pieţe și târguri și să-și facă 
astfel un nume. Natura profitabilă a acestei afaceri poate fi dedusă din fapt e 
atunci când Dürer a publicat Apocalipsa în imagini (1498), un set de 15 grave 
printre care și Cei patru cavaleri ai Apocalipsei (1498; vezi p. | 86), lucrarea a sue 
asemenea succes, încât i-a furnizat venituri pentru tot restul vieţii, Invers, artă 
care nu-și făceau copii după lucrările lor riscau să le scadă reputația. Exemo z 
mai important este Mathis Grünewald (c. 1475/1480-1528). Altarul realiza: Se 
el la lsenheim (stânga) a fost una dintre capodoperele epocii, însă a atras == 
puțin atenția pentru că artistul nu a realizat nici o gravură după ea. Acest toc 
s-a dovedit crucial, pentru cá pictura se afla într-un spital pentru ciumau, pe ces 
patronii și artiștii nu se înghesuiau să-l viziteze. 

Primele tipărituri au fost xilogravurile în lemn, însă în sec. XVI gravura in comes 


devenise mai cunoscută. Suprafaţa mai dură a metalului avea mai multe avar 
Era mai simplu de prelucrat, permițându-i unui artist talentat să obțină mz; eee 
nuanţe subtile de lumină și textură. Era și mai durabilă, ceea ce însemna cà mee 
fi făcute mai multe copii. Dürer, fiu de aurar, era obișnuit să lucreze în mes 
folosindu-l pentru a produce cele mai complexe si mai importante gravuri s= z 


Dezbinarea produsà de Reformá a avut un impact mult mai mare in Europa 
de Nord decât în Italia. Unii artisti au fost afectaţi personal. Grünewald și-a pierdut 
patronul principal din cauza simpatiilor sale protestante, iar Hans Holbein cel 
Tânăr (c. 1497-1543) a plecat în Anglia să caute de lucru după revoltele religioase 
din Basel. În cazul lui Holbein, acesta a fost un avantaj, artistul începând să fie 
foarte cunoscut pentru talentul său de portretist; în |532, a fost ales să picteze 
Ambasadorii (1533, vezi p. 190). Lucas Cranach cel Bătrân (1472-1553), în schimb, 
a beneficiat de pe urma legăturilor sale strânse cu conducătorul protestant Martin 
Luther (1483-1546). Cei doi erau buni prieteni, iar Cranach a devenit pictorul 


oficial al Reformei, realizând mai multe portrete ale lui Luther și xilogravuri pentru 
a-i ilustra traducerea Noului Testament. A continuat să creeze picturi religioase, 
precum Fecioara cu Pruncul (vezi p. 183), încercând să reinterpreteze subiectele 
romano-catolice tradiționale pentru a-i reflecta ideile luterane; în lucrarea sa, 
Fecioara are trăsături germanice. 

Cererea de altare și picturi cu sfinți în Europa de Nord scăzuse din cauza 
schimbărilor religioase. Temele morale sau religioase erau tratate mai puţin. Artisti 
ca Hieronymus Bosch (c. 1450-1516) și Brueghel preferau să abordeze nebunia 
oamenilor, în lucrări precum Grădina plăcerilor lumești (c. 1500-1505: vezi p. 188) 

a lui Bosch și pictura mitologică Peisaj cu căderea lui Icar (c. 1558; vezi p. 192) a lui 
Brueghel. Alţii, cum ar fi Pieter Aertsen (c. 1508-1575), au tratat subiecte religioase 
deghizate. Aertsen a început ca artist ecleziastic, însă, după ce mai multe altare ale 
sale au fost distruse de iconoclasti, a început să își ascundă subiectele în spatele 
naturilor moarte sau al scenelor de gen. Subiectul real al tabloului său Fuga în Egipt 
(Piata de carne) (pagina alăturată, sus) a fost ascuns în spatele unui stand de carne 
reprezentat în detaliu. Această abordare ocolită anticipa manierismul (vezi p. 202), 


care a înlocuit stilul Renașterii. IZ 
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Cei patru cavaleri ai Apocalipsei 1498 
ALBRECHT DURER 1471-1528 


xilogravurá 
39,5 x 28 cm 
British Museum, Londra, Marea Britanie 
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ceasta este cea de-a patra xilogravurá din setul de 15 gravuri ale lui Albrecht Dürer care 
ilustreazá Apocalipsa din Noul Testament. A fost prima lui serie importantá de gravuri si 
când a fost publicată, în 1498, a avut un succes imens. Tehnica inovatoare a lui Dürer 
include folosirea liniilor încrucișate și paralele pentru a crea tonuri de lumină și întuneric și volum, 
iar reprezentarea pe diagonală a cáláretilor dá o notă de dinamism. Gravurile au contribuit la faima 
internațională a artistului și au transformat ilustratia de carte. Succesul lor i-a asigurat autorului 
un venit pentru tot restul vieții. Dürer și-a ales cu inteligență subiectul. În anii premergători 
lui 1500, mulţi credeau că se apropie sfârșitul lumii, astfel că imaginile despre Apocalipsă erau 
foarte la modă. În Biblie, cei patru cavaleri apar după ruperea primeia dintre cele patru peceti 
ale Cărții Sfinte ținute de Mielul lui Dumnezeu (Apocalipsa 6: 1-8). Identitatea cáláretilor variază 
în reprezentările diverse ale scenei: la Dürer, primul călăreț cu arc reprezintă molimile; al doilea 
călăreț are o sabie ridicată și reprezintă războiul; al treilea, cu cântarul gol, reprezintă foametea; 


iar al patrulea călăreț reprezintă moartea, care îi aruncă pe oameni în iad. Sursa cea mai 


importantă pentru temă este reprezentată probabil de profeția lui Zaharia din Vechiul Testament 


(Zaharia 6: 1-7), care se referă la cele patru care, fiecare cu cai de culori diferite, numiţi „cele patru 


vânturi ale cerurilor”. IZ 


«3» DETALII 


| GESTUL ÎNGERULUI 


Deasupra cavalerilor zboară 

un înger, al cărui gest pare să 
sugereze binecuvântarea. 
Dedesubt, cáláretul cu arc este 
cel mai controversat personaj 

al lucrării. Unii îl consideră 

un personaj distructiv, iar altii 
cred că îl reprezintă pe Hristos. 
În unele versiuni ale scenei, un 
înger tine o coroană deasupra lui. 


2 GURA IADULUI 


Încă din Evul Mediu, iadul 
era reprezentat de multe 
ori sub forma botului 
deschis al unui monstru 
înfricoșător, Leviatanul. Aici, 
iadul devorează un bărbat 
purtând haine de episcop și 
coroană imperială, arătând 
că toti, bogaţi sau săraci, 
sunt egali în fata morții. 


3 FATA SI TRIDENTUL 


Moartea este infátisatá de obicei 
cu o coasă, însă tridentul sau furca 
apar de multe ori în reprezentarea 
iadului, cele două simboluri fiind 
asociate în această imagine. Nici 
un artist până la Dürer nu mai 
reprezentase distrugerea uriașă 
adusă de cei patru cavaleri, 

care aleargă cu o viteză 


fantastică. 


4 CÂNTARUL FOAMETEI 


Cântarul foametei flutură în spate 
pe când cei patru călăresc cu furie 
înainte. Felul în care Dürer i-a 
reprezentat pe cei patru cavaleri 
are o energie care lipsește în 
versiunile anterioare ale 
subiectului. Norul de praf pe care 
îl lasă în urmă caii și liniile 
orizontale accentuează viteza 
cáláretilor. 


(D PROFILUL ARTISTULUI 


1471-1491 
Dürer se naște la Nürnberg, în Germania, ca fiu al unui aurar, si 
începe să înveţe meșteșugul familiei. Talentul sáu artistic este 


evident, așa că învaţă pictura și gravura în atelierul artistului Michael 
Wolgemut (c. 1435-1519). 


1492-1504 

Călătorește și lucrează pentru editori din Elveţia si Franţa. Se 
întoarce acasă în | 494, apoi pleacă în Italia, unde este impresionat 
de lucrările pictorului Andrea Mantegna (c. 1431—1506) din 
Renașterea timpurie (vezi p. 150). La întoarcere, Dürer își deschide 
propriul atelier; unde creează mai ales gravuri. 


1505-1519 

Artistul face a doua călătorie în Italia. Rămâne acolo doi ani si 
reîncepe să picteze. Realizează cele mai frumoase gravuri ale sale, iar 
în 1515 primește o pensie anuală din partea împăratului Maximilian | 


(1459-1519), 


1520-1528 

Dürer obţine de la Carol V (1500-1558), succesorul lui Maximilian |, 
continuarea pensiei sale imperiale și scrie cărți despre măsurători și 
proporțiile umane. 
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Grădina plăcerilor lumești c. 1500-1505 
HIERONYMUS BOSCH c. 1450-1516 


ulei pe lemn ea mai complexă pictură a lui Hieronymus Bosch era prez «ecce 
220 x 195 cm (panoul central) 


220 x 97 cm (panourile laterale) pe ~ - ' $ ENA 
Muzeul Prado, Madrid, Spania în stânga paradisul, în dreapta iadul și o grădină a plăcerilor 2&5 


pentru a servi ca piesă de altar într-o biserică. Tripticul prez « 


centru. Când panourile laterale sunt închise, panoul exterior afiseaz? c cem 
grisaille (pictură monocromă, realizată în nuanţe de cenușiu si brun) = 2 7 
a creației lumii. 

Panoul din stânga îl prezintă pe Dumnezeu creând-o pe Eva Pessan 
panoul central, ce sugerează o progresie naturală de la un păcz: 2 ma m =~ 
panou principal înfățișează omenirea în vârtejul „plăcerilor lumes? 
sunt inocente, altele sunt erotice, însă este clar că activitățile cama sm 
păcătoase și duc la chinurile iadului, În iad, păcătoşii se confruzză cc £ 
prim-plan, personificările celor șapte păcate capitale suferă la rän 
privește reflexia în fundul unui drac; lăcomia este obligată să vom e z 
Fructul din panoul central este umflat peste măsură, compara cs cs 3 


Edenului, Această disproportie de scară este un motiv pentru care soc 


vezi p. 426) au considerat fascinantă opera lui Bosch. IZ 
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(O PROFILUL ARTISTULUI 


1474-1485 

Prima mențiune despre Bosch datează din |474, când este 
menționat în dosarele municipale din 's-Hertogenbosch. În 1481 se 
cásátoreste cu Aleyt Goyaerts van den Meervenne, a cărei avere îi 
dă libertatea să-și urmeze cariera artistică. 


1486-1503 

Din 1486, Bosch devine membru al Frăției Doamnei Noastre, o 
organizaţie religioasă locală. De-a lungul anilor, Bosch a primit multe 
comenzi din partea Frăției, de la altare până la modele de vitralii, De 
asemenea, aceasta l-a pus în contact cu patroni importanti. 


1504-1516 

La începutul anilor 1500, Bosch are deja o reputaţie considerabilă. 
Isabella a Spaniei deţinea lucrări ale sale, iar în 1504 artistul primește 
o comandă importantă din partea ducelui de Burgundia, Filip cel 
Frumos. Moartea lui Bosch este menţionată în dosarele Frăției. 


«3» DETALII 


| ADAM SI EVA 


În panoul din stânga, Dumnezeu 
a creat prima femeie dintro 
coastă a lui Adam, pe care i-a 
luat-o în timp ce acesta dormea, 
Dumnezeu își prezintă creaţia lui 
Adam, care tocmai s-a trezit, 
Sunt în paradis, însă lacul din fața 
lor este plin de animale 
târâtoare întunecate, sugerând 
un viitor mai puţin strălucit. 


2 FÂNTÂNA CĂRNII 


Punctul focal din panoul 
central este Fântâna cărnii, 
unde femei goale îi seduc pe 
cáláretii bărbaţi care le 
încercuiesc. Este echivalentul 
păcătos al Fântânii vieții din 
grădina Edenului. Cei care 
și-au găsit parteneri se lasă în 
voia plăcerilor carnale, în 
prim-plan. 


3 OMUL-COPAC 


Se crede că acest detaliu din 
panoul din dreapta reprezintă 
echivalentul demonic al 

Copacului vieţii din paradis. 
Corpul este un ou gol, susținut pe 
trei buturugi, iar istoricii de artă 
cred că fata este un autoportret al 
artistului. Bosch a realizat un 
desen separat pentru această 
imagine tulburătoare 


4 OAMENI ÎN CHINURI 
În panoul din dreapta, în iad, 
păcătoşii sunt torturați de 
amintiri fantastice ale 
activităților care i-au adus 
acolo. Muzicantii sunt 
torturați pe versiuni uriase 
ale instrumentelor lor. La fel, 
un vânător este tras în țeapă 
de un iepure, iar altul este 
devorat de propriii ogari. 


5 AMANTII ȘI FRUCTUL 


Culegerea și mâncarea fructului 
este o metaforă pentru actul 
sexual, iar coaja, pe care amantii o 
găsesc atât de fascinantă, este alt 
termen pentru desertáciune. Cele 
mai multe dintre „plăcerile lumesti" 
din panoul central sunt nebunii sau 
păcate pe care contemporanii lui 
Bosch le recunoșteau din 
proverbele moralizatoare. 
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Ambasadorii 1533 . 
HANS HOLBEIN CEL TANAR c. 1497-1543 


ulei pe lemn cest dublu portret spectaculos realizat de Hans Holbein cel Tânăr 
207 x 209.5 em este lucrarea cea mai complexá si mai enigmaticá a artistului 
Galeria Nationalá, Londra, Marea Britanie ^ RN Rec D. JUN 4 s 
In el sunt infátisati doi nobili diplomați. In stânga se află Jean de 
p" Dinteville (1504-1555), ambasadorul francez la Londra. Acesta a comandat 
IL G H | D tabloul pentru a-l expune în castelul său de lângă Troyes, în Franţa. Alături 
de el se află Georges de Selve (1508-1541), episcop de Lavaur diplomat 
al papalității. De Selve și-a vizitat prietenul la Londra în primăvara anului 
|533 și tabloul a fost comandat pentru a sărbători evenimentul, dar sensul 
picturii este neclar. Cei doi bărbaţi sunt reprezentaţi alături de instrumente 
muzicale și științifice, care le dovedesc cunoștințele și cultura, Însă craniul 
deformat din prim-plan sugerează moartea. În plus, multe instrumente au 
trăsături ce amintesc de Vinerea Mare din 1533, fapt ce sugerează un sens 


religios mai profund. IZ 
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O DETALII 


| CRUCEA 


Crucea mică din colțul din 
stânga sus este ascunsă 
aproape total de perdelele 
bogate din brocart. Aceasta 
sugerează că sacrificiul lui 
Hristos nu trebuie uitat, în 
ciuda bogățiilor lumești. Panoul 
a fost pictat la | 500 de ani 
după Răstignire, probabil în 
amintirea acesteia. 


2 GLOBUL PĂMÂNTESC 


Tabloul conţine mai multe 
referințe personale la patronul 
său. Globul pământesc de pe 
raftul de sub brațul stâng al lui 
Dinteville simbolizează știința și 
explorarea. Globul poartă 
numele casei familiei sale, 
castelul Polisy din Franţa, în al 
cărui salon principal urma să fie 
expus tabloul, 


3 LĂUTA ŞI CARTEA DE 
IMNURI 


Pictura, creată în timpul Reformei, 


face referire la conflictele religioase. 


Lăuta este un calambur ce trimite 
la numele lui Martin Luther, 
inițiatorul Reformei; are o coardă 
ruptă, semnificând discordia. 
Cartea de imnuri protestante este 
deschisă la o pagină pe care se află 
două imnuri ale lui Luther. 


4 CRANIUL DISTORSIONAT 


Scopul acestui craniu este 
necunoscut. El reprezintă o 
emblemă tradițională a morții si 
era inclus de multe ori în vonitas, 
picturi ale deșertăciunii, pentru a 
sublinia caracterul trecător al 
bogățiilor și măririi lumești. Era 
însă și emblema personală a lu 
Dinteville, care poartă un craniu 
pe pălărie. 


5 PUMNALUL 


Portretul înregistrează vârsta 
personajelor sale. Pumnalul 
incrustat din mâna dreaptă a lui 
Dinteville poartă o inscripție 
care îi confirmă vârsta. 

Există o referință și la vârsta 


ui de Sele; ,Aetatis suae 25", 
însemnând „În al 25-lea an 

al său“, scrie pe cartea de 

sub cotul său drept. 


(O PROFILUL ARTISTULUI 


c. 1497-1516 
Holbein se naște la Augsburg, în Germania, întro familie de artiști. 

Învață pictura de la tatăl său, Hans Holbein cel Bătrân, apoi se mută 
împreună cu fratele său Ambrosius la Basel, în Elveţia, unde creează 
ilustraţii și primește primele comenzi de portrete. 


1517-1526 
Holbein se stabilește la Basel, însă lucrează și la Lucerna împreună cu 
tatăl său, Poate că în această perioadă a vizitat ltalia. Pictează 
portrete ale unor umaniști de marcă, precum Desiderius Erasmus, și 
termină o serie de altare.Reforma provoacă tulburări, limitându-i 


comenzile, așa că pleacă să-și caute de lucru în Anglia. 


1527-1532 

La recomandarea lui Erasmus, primeste comenzi de portrete pentru 
umanistul renascentist Sir Thomas Morus și cercul acestuia. Rămâne 
a Londra doi ani, apoi revine la Basel, unde face un grup de picturi 
murale pentru primărie. Odată cu înrăutățirea situaţiei religioase, se 
hotărăște să revină definitiv în Anglia. 


1533-1543 
La Londra, picteazá o serie de portrete ale unor negustori germani, 


apoi, în 1536, devine pictorul de curte al regelui Henric VIII. Moare la 
Londra, probabil de ciumă. 


PICTURA ÎN ANAMORFOZĂ 


O trăsătură neobișnuită a Ambasadorilor o reprezintă 
craniul mare si disproporționat din prim-plan. Este un 
exemplu de pictură anamorfotică în perspectivă, în care 
imaginile distorsionate capătă formă normală doar dacă sunt 
privite dintr-un anumit unghi. Picturile au fost inspirate în 
mare parte de xilogravurile artistului german Erhard Schân 
(1491-1542), iar în Germania erau numite de obicei 
vexierbilder (imagini puzzle). Alt stil de pictură anamorfoticá 
— popular mai ales în sec. XVII — este anamorfoza în oglindă, 
numită si catoptrică, ca în Anamorfoza (dedesubt) lui 
Jean-François Niceron (1613-1646). În astfel de tablouri, 
imaginile care par distorsionate pe o suprafață plană par 
normale când sunt privite printr-o oglindă cilindrică 


montată deasupra picturii, în centru. 
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Peisaj cu căderea lui Icar c. 1558 
PIETER BRUEGHEL CEL BATRAN c. 1525-1569 


A 


ulei pe pânză (lipită pe lemn) n legenda greacă, Dedal și fiul său Icar au fost întemnițați pe insula 


73,5 x 112 cm 


Muzeul Regal de Arte Frumoase, Bruxelles, T x " A A ' 
Belgia aripi cu care să poată evada împreună cu Icar. Și-a avertizat fiul s zb 


prea sus, dar Icar i-a ignorat sfatul. În timp ce se înălța către cer; soarele a t 
ceara care îi tinea aripile. Icar a căzut în mare și s-a înecat. Această temă ë 
reprezentată încă din Antichitate, însă Pieter Brueghel cel Bătrân a 

accentul de la tragedia personală a băiatului la reacţiile celor din jurul său În 
loc să-l infátiseze pe Icar căzând din cer; Brueghel îl prezintă deja în apă. D 
nefiind prezent în peisaj. IZ 


Dedal era inventator și și-a folosit talentul pentru a face două perech 
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O DETALII 


| PEISAJ MONTAN 


Brueghel a fost foarte 
influențat de o călătorie 
în Alpi, reprezentând 
munti în toate peisajele 
pictate. Unul dintre primii 
săi critici remarca; „A 
înghițit toti muntii și toate 
stâncile, apoi le-a scuipat 
din nou... pe pânzele și 
panourile sale." 


2 CORABIA 


Brueghel își dovedește talentul în 
desenarea corăbiilor în detaliu 
Prezenţa corabiei arată cât se 
poate de clar că Icar este ignorat. 
Corabia se îndepărtează 

de băiat și, deși este foarte 
aproape de el, nu sunt 

semne că vreo persoană de 

la bord l-ar fi observat pe Icar 
căzând din cer, 


3 ICAR 


Singurele párti vizibile din 
trupul lui Icar sunt picioarele, 
care dispar în mare. Însă 
moartea lui abia dacă 
provoacă un clipocit 

și nimănui nu-i pasă de 
suferinţa sa. Spectatorul ar 
putea foarte bine să omită 
acest detaliu dacă nu ar fi 
itlul tabloului. 


4 PĂSTORUL 


Păstorul nu vede chinul 


ui Icar și se uită la ceva 
din afara cadrului 
tabloului. Nici păstorul, 
nici câinele acestuia nu 
sunt atenţi la turmă. Oile 
se apropie periculos de 


mult de marginea apei și 
pot avea aceeași soartă 
ca Icar. 


5 CADAVRUL DE PE CÂMPIE 
În fata plugarului, însă abia vizibil, 
se află un cadavru în tufișurile 
de la marginea câmpiei. Prezența 
sa este asociată cu proverbul 
popular: „Nici un plug nu se 
oprește pentru că moare un 
om." Într-adevăr, nici una dintre 
activitățile din această scenă nu 
a fost întreruptă de dispariția 

lui Icar. 
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ARTA 
ISLAMICA 


at as, 


= 


OC fan 


| Rustam dormind în timp ce Rakhesh se luptă 
cu leul (1514) 
Autor necunoscut - manuscris cu anluminuri 
4| x 29 cm 
British Museum, Londra, Marea Britanie 


2 Vas de Iznik (sfârşitul sec. XVI) upă 1500, o mare parte a Orientului Mijlociu a fost împărțită ine= 
Autor necunoscut - vas două mari puteri: întinsul Imperiu Otoman, cu capitala la Constantexoec: 
Ort ru r (astăzi Istanbul), si dinastia Safavizilor din Persia (Iranul de azi). Sa 
Muzeul Metropolitan de Artă, New York, . nm ȘI ii Pe. 

SUA deosebire de otomani, Safavizii reprezentau în artă și fiinţe vii, iar oamens s 


animalele au devenit o trăsătură distinctă a stilului safavid în anluminura 22 


3 Portretul șahului Jahan ca print (1616-1617) manuscrise, ca în Rustam dormind în timp ce Rakhesh se luptă cu leul (Ge== == 
Nadir al-Z ` á t 1 : = F. 
E B Billie Modelele florale complexe erau un motiv la fel de important în arta Sete 
LY atoria și Albert, Londra, Marea mai ales în textile și covoare. Covoarele persane din sec. XVI sunt praim ce 


Britanie mai somptuoase realizate vreodată. 


EVENIMENTE CHEIE 


| 1501 1534 1539-1540 Anii 1550 1557 

Sahul Ismail înființează Fiul șahului Ismail |, șahul Safavizii transformă Ahmad Karahisari Arhitectul otoman 

dinastia Safavizilor dupà Tahmasp, semneazá productia de covoare in (1468-1556), caligraf Mimar Sinan 

ce cucerește teritoriul „edictul de cáintá", prin industrie si realizeazá faimos al lui Soliman (1489-1588) 

Azerbaidjanului și apoi o care interzice muzica, unul dintre cele mai Magnificul, creează unele construiește moscheea 

mare parte din Persia. dansul, alcoolul si hasisul. frumoase astfel de dintre cele mai frumoase Süleymaniye din 
exemple, covorul de manuscrise ale sale. Constantinopol. 


Ardabil (vezi p. 196). 
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Covorul de Ardabil 1539-1540 
MAQSUD DIN KASHAN (nu se cunosc anii) 


inä si eei nul dintre primele exemple de covor persan si printre foarte putinele 
195090530em t sul de Anelab daca Xea ide arti 
|uschi viensis Mă Alborelbont; semnate, covorul de Ardabil din sec. XVI este o operá de artá 
Marea Britanie importantă într-un mediu care are o istorie bogată și complexă în arta 


islamică. Acest covor este unul dintre cele două covoare vândute către Muzeul 
Victoria și Albert din Londra la sfârșitul sec. XIX. Ambele erau atât de deteriorate, 
încât doar unul a putut fi restaurat complet, folosind materiale din celălalt. 

Covoarele de Ardabil au fost tesute între 1539 și 1540 la curtea șahului 
Tahmasp, care le comandase pentru altarul strămoșului său, șeicul Safi al-Din 
Ardabili. Covoarele au stat unul lângă celălalt în moscheea funerară timp de peste 
300 de ani. 

Covorul de Ardabil este unul dintre cele mai mari din lume si este considerat 
o capodoperă a artei religioase safavide, datorită subtilitátii și complexității 
modelului, profunzimii și bogăției culorilor și scării sale monumentale. În centru 
se află motivul shamseh, sub forma unui medalion în formă de stea, înconjurat de 
cartuse ovale. Obiectele reprezentate pe covor, precum cele două felinare, au 
formă plană, bidimensională. Acest model utilizează perspectiva pentru a realiza 
cea mai mare parte a suprafeței covorului și reprezintă o caracteristică a artei 
islamice. Covorul folosește un număr impresionant de zece culori, variind de la 
turcoaz, nuante diverse de albastru, verde si verde-deschis până la ocru, galben, 


purpuriu și negru. JC 
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| INSCRIPTIA 


La un capát, covorul are legenda: 
„În afară de raiul tău, pentru mine 
nu există alt refugiu în această 
lume; în afară de acest loc nu 
există altul pentru capul meu 
Lucrarea sclavului curții, Maqsud 
din Kashan, 946", Această odă din 
Hafiz face referire la actul 
musulman al venerării prin 
rugăciune, 


2 LAMPA ATÂRNATĂ 


Lămpile aflate de ambele 
părți ale stelei centrale 
nu sunt egale ca 
dimensiune, însă când 
covorul este privit din 
capătul cu lampa mai 
mică, ele par egale 

Acest mod de a utiliza 
perspectiva în arta 
safavidă este foarte rar. 


3 MOTIVUL SHAMSEH 


Medalionul în formă de stea 
radiază din mijlocul covorului. 
Shamseh este o trăsătură 
obişnuită a picturii manuscriselor 
islamice, a textilelor și 
decoratiunilor arhitecturale, 
indicând că a existat o 
colaborare strânsă între 
atelierele artizanilor și 

curtea șahului, 


4 ARABESCUL 


Folosirea intensă a arabescurilor 
și a motivelor curbilinii precum 
spiralele, frunzele răsucite, tulpinile 
și florile reprezintă o trăsătură 
tipică a picturii de carte și a 
Coranului, Influența anluminurii 

de carte acoperă toate 

domeniile artei safavide, 

dar se remarcă mai ales în 
covoare. 
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" 


| Câine cu două capete (sfârșitul sec. XIX) 
Autor necunoscut - lemn, fier, medicamente 
magice 
28 x 64 cm 
British Museum, Londra, Marea Britanie 


2 Solnità, sapi-portugheză (c. 1490-1530) 
Autor necunoscut : fildes 
245 am 
Muzeul de Etnografie, Viena, Austria 


3 Haină bărbătească adwinasa 
(sfársitul sec. XIX) 
Autor necunoscut - mătase cu bumbac 
296 x 198 cm 
British Museum, Londra, Marea Britanie 


EVENIMENTE CHEIE 
| 1460 1482 
Marinarii și comercianții 


portughezi debarcă în 
Sierra Leone. 


Portughezii construiesc 
un castel la Elmina, ca 
bază pentru comerțul cu 
aur. Mai târziu, acesta 
este cucerit de olandezi. 
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ARTA AFRICANĂ - PERIOADA MODERNĂ TIMPUR 


ortughezii au ajuns în estul Africii în căutarea unei căi de acces diea 3 
aurul african si la piperul indian. Comunitățile de coastă pe care 2-25 
întâlnit difereau foarte puţin din punct de vedere material, de cete ze 

acasă, cu excepţia tehnologiei maritime si a armelor de foc. Portughez ac 
admirat operele artiștilor africani. În Sierra Leone, Benin și Congo, ei au comam 
lucrări de la sculptori în fildeș foarte talentaţi, printre obiecte numărându-se 
vase, solnite, cornuri, trompete, linguri si furculite. Solnita (pagina alătura saec 
ornamentată cu siluete de bărbaţi, câini și șerpi a fost sculptată la incepuzu sec 
XVI, după ce fusese introdus tutunul din Americi. 

În 1482, portughezii au construit un castel la Elmina (mina) pe tentor 
== 
parte a Africii de Vest, aceștia erau nevoiţi să importe sclavi din Benin s= we 


statului actual Ghana, ca bază comercială; însă, pentru a obţine aurul dia 


delta Nigerului. Așa a început comerțul transatlantic cu sclavi; însă sdara = 
ceva obișnuit în cea mai mare parte a Europei. Portughezii au fost urmas de 
olandezi, englezi, suedezi și danezi, care concurau între ei pentru aceste bas 
nou descoperite. Accesul la comerțul european a dus la război între === 
locale. La începutul anilor 1700, la Kumasi a luat ființă confederatia Asaris = 
conducerea lui Osei Tutu, asantehene (stăpânitor Asante), iar conform lege. 
Scaunul de Aur, personificarea naţiunii asante, a venit din cer: (Nu a pares 
niciodată Kumasi.) Asante controlau regiunea împădurită din interior csz=a= 


1485 c. 1490-1530 1553 


Regele congolez și 
nobilimea trec la 
creștinismul catolic. 


Populaţia sapi — 
strămoșii populaţiei 
bullom și ai altor 
populații de coastă din 
Sierra Leone — fac 
sculpturi in fildes pe care 
le vând portughezilor. 


Două cornuri congoleze 
din fildeș sunt 
menționate în inventarul 
lui Cosimo de Medici din 
Florența. 


de la Elmina până la savană, un imperiu bogat și puternic, bazat pe 
cucerire și comerț, unde artele vizuale s-au dezvoltat pentru a sustine 
statul și nobilimea. 

Aurul era bătut și turnat pentru a fi utilizat la însemnele regale, vasele 
erau din alamă bătută sau turnată, iar cântarele pentru măsurarea aurului 
erau turnate în alamă. O mare parte a acestei arte era figurativă și făcea 
referire la proverbe care interpretau idei despre tradiţie și autoritate. 
Succesul Imperiului Asante a dus, de asemenea, la cererea pentru textile cu 
modele. În anii | 730, un trimis danez la curtea Asante observase că artiștii 
locali de textile deșirau mătase importată și materiale din lână, tesánd din 
nou firul cu bumbac tors de mână. Vesmántul pentru bărbaţi (dreapta, jos) 
dovedește nivelul înalt atins de arta textilă Asante în sec. XIX, cu un model 
distinct, numit adwinasa, „împlinirea ornamentului". 

În 1483, mai departe de coastă, după Benin, portughezii au descoperit 
regatul Congo. Regele și curtea de aici s-au convertit la creștinismul catolic, 
ceea ce a dus la dezvoltarea unei clase de intelectuali învăţaţi, care trimitea 
episcopi și ambasadori africani la curţile europene. Sculpturile din fildeș 
si textilele din rafie exportate de Congo erau suficient de apreciate în 
Europa încât să apară în pictura catolică iconografică de la începutul sec. 
XVI. În 1665, negustorii europeni de sclavi au dus într-un final la dispariția 
creștinismului și la distrugerea regatului. Panica morală și socială indusă 
de sclavie a dus la înflorirea (și poate și la nașterea) celei mai renumite 
forme de artă congoleză, nkisi (plural minkisi), în care un personaj sculptat 
în lemn este acoperit cu săbii și cuie de fier. Figura este de obicei umană, 
uneori gata să arunce o suliță, însă alteori ia forma unui câine cu două 
capete (pagina alăturată), care îi permit să vadă atât lumea viilor, cât și 
cea a morților. Sculptura nkisi este un receptacul pentru preparatele 
magice (leacuri) folosite la vindecarea durerilor si la prinderea hotilor 
și vrăjitoarelor Cuiul sau sabia se identificau cu cel care se ruga și erau 
introduse în corpul figurinei pentru a elibera și directiona energia conținută 
în leacul magic. Creștinismul a revenit în sec. XIX, alături de noi forme 
de educaţie și de răspândirea medicinei occidentale, însă vindecarea și 
protecția oferite de minkisi rămân active și căutate. 

La începutul sec. XVII, la marginea sudică a savanei și pădurii, eroul 
„kuba“ Shyaam aMbul aNgoong stabilise dominaţia grupului dominant din 
regiune, bushoong (kuba este un termen de origine străină pentru oameni 
care nu au un nume colectiv, însă recunosc autoritatea Bushoong). Acesta a 
introdus broderia din păr sau rafia, deja cunoscută în Congo și în alte regiuni, 
precum și obiectele de tip minkisi, care criticau în secret autoritatea regală. 
De asemenea, se spune că Shyaam a inițiat sculptura statuilor-portret care îi 
venerează pe regii bushoong (vezi p. 200) și ceremoniile cu măști în care sunt 
reprezentate domnia și originile succesiunii matriliniare. JP 


| 1665 1701 Anii 1730 1792 


Extinderea comerțului 
transatlantic cu sclavi 
duce la distrugerea 
regatului Congo. 


Regele Osei Tutu din 
Kumasi câștigă Bătălia de 
la Denkyira. Scaunul de 
Aur este chemat din cer 
și cade în poala lui Tutu; 
acesta devine primul 
rege Asante. 


Un trimis danez 
menționează tehnica de 
deșirare a textilelor din 
mătase importate pentru 
a tese firul din nou după 
modele Asante. 


la naștere Freetown, în 
Sierra Leone, ca patrie a 
sclavilor africani eliberaţi, 
stabiliți inițial în Nova 
Scotia, Canada. 


1835 


Sclavii musulmani se 
revoltă în Salvador, satul 
Bahia din Brazilia. Acest 
lucru duce la repatrierea 
sclavilor eliberați în 
Africa de Vest, mai ales în 
Lagos. 


1897 


Forțele britanice distrug 
orașul Benin și câteva 
mii de lucrări de artá 
sunt furate. Astăzi, ele 
sunt răspândite în muzee 
din întreaga lume. 
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Màsti africane 1500 — inceputul sec. XX 
AUTORI NECUNOSCUTI 


> 


Mască Ngady Mwaash aMbooy 

lemn, material textil pictat, mărgele de sticlă, ghioc 
Muzeul National al Ghanei, 

Accra, Ghana 
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eremoniile cu măști continuă să fie răspândite în viaţa culturală din 

multe regiuni ale Africii de Vest și Centrale. În regatul Kuba, pe 

teritoriul de azi al Republicii Democrate Congo, soția regelui Shyaam 
aMbul aNgoong a introdus masca mukyeeng (dreapta, sus); emblematică pentru autoritatea 


regală, aceasta folosește imaginea elefantului (prelungirile din cap sunt trompa și colții). O mască 
asemănătoare, Mwaash aMbooy, a fost creată de soţia lui Shyaam pentru a simboliza puterea 
acestuia asupra ngesh, spirite ale pădurii, în timp ce Ngady Mwaash aMbooy (pagina alăturată) 

o reprezintă, la propriu, pe „femeia lui Mwaash aMbooy', referindu-se la soția lui Shyaam și la 
relația incestuoasă dintre Woot, eroul mitologic din care se trag toti oamenii, și sora acestuia, 
care reprezintă originea moștenirii matriliniare (în care un bărbat este moștenit de fiul surorii lui). 
Aceste măști simbolizează autoritatea regală și puterea magică. Totuși, reprezentatia, la fel ca în MASCĂ MUKYEENG, CONGO 


toate ceremoniile cu măști, indiferent de scopul declarat, chiar dacă păstrează temele culturale, Această mască de la începutul 
sec. XX, care înfățișează elefantul 
ca emblemă a autorității regale, 
provine din regatul Kuba, în 
actuala Republică Democrată 
pe actori să se îndepărteze de activităţile lor zilnice în societățile restrânse, în care toată lumea Congo. Conţine ghioc si mărgele 


nu prezintă o narațiune. În alte zone ale Africii subsahariene, actorii amuză, fi iniţiază pe băieți 
în bárbátie, vindecă, le permit celor decedați să își revadă moștenitorii, îi conduc pe războinici 
în bătălie, judecă diferite cazuri și le execută pe vrăjitoare. Aceste măști aveau rolul de a-i face 


se cunoștea: scopul lor este unul dramatic, dar nu teatral. Uneori, măștile nu sunt altceva decât din sticlă pe o bază din rafie. 
deghizări care încurajează amuzamentul. Cu toate acestea, în unele tradiții, masca este un depozit 

de energie și poate să vindece, Uneori, identitatea purtătorului era ținută ascunsă, mai ales când 

scopul era personificarea unui mort. JP 


PORTRETELE NDOP 


Bogăția curţii Kuba de la Nsheng, capitala înființată de 
Shyaam, i-a uimit pe primii vizitatori europeni la sfârșitul 
sec. XIX prin arta, însemnele regale și ceremoniile cu 
măști. Shyaam, fiul unui sclav, călătorise spre vest si 
adusese bunuri de origine transatlantică, cum ar fi 
porumb, manioc și tutun, dar și articole de origine locală, 
precum ulei de palmier, textile din rafie și 

jocul mancala. Se presupune că Shyaama ` 
inițiat și sculptura statuilor-portret Ç 
inspirate din viatá, ndob, venerate ca 
dubluri ale regelui; de câte ori regele 
era plecat, statuia ndop era unsă cu 

ulei pentru a-i invoca prezența. Statuia 
ndop cu o tablă mancala în față (dreapta) 
se identifică cu Shyaam și este 
emblematică pentru statutul său de 
creator al caracteristicilor care fac 
ca această civilizație să fie atât de 
diferită. Însă, în realitate, pe baza 
studiului realizat asupra unei statui 
ndop despre care se știa că fusese 
realizată înainte de sec. XX, se poate 


NL MM nun, 


MASCÁ JAGUN-JAGUN, MASCÁ N'TOMO, MALI spune cá aceasta este o traditie care 
NIGERIA Purtată de cei care îi transformau dateazá doar din sec. XVIII. Nsheng se 
Sculptată probabil pe la 1900 de pe băieții bamana necircumcisi în află în savana din sudul pădurilor 
către Bamgbose din Osi-llorin, bárbati adulti. Personajul de tropicale din Africa Centrală, pe 
Opin-Yoruba, masca era purtată deasupra fruntii este Ci Wara, teritoriul actual al Republicii 

pentru a testa puterea tinerilor în  omul-antilopă mitic care a Democrate Congo. 


ritualul funerar pentru un om bogat. introdus agricultura în regiune. 
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MANIERISMUL 


| Laocoón (c. 1610-1614) 
El Greco - ulei pe pânză 
137 x 172 cm 
Galeria Nationalá de Artá, Washington, DC, 
SUA 


2 Rápirea unei sabine (1581—1582) 
Giambologna - marmurá 
410 cm H 
Loggia dei Lanzi, Florența, Italia 


3 Fecioara cu gátul lung (c. 1535) 
Parmigianino - ulei pe pánzá 
216 x 132 cm 
Galeriile Uffizi, Florenţa, Italia 


EVENIMENTE CHEIE 


c. 1510 c. 1520-1525 


Stilul cunoscut ulterior 
ca manierism incepe sá 
se contureze in lucrárile 


Artistul flamand Joos 
van Cleve (1480-1 540) 
termină Judecata de Apoi, 
o capodoperă a artei 
manieriste nordice. 


unor artiști stabiliți la 
Florența și Roma. 
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ermenul manierism provine din cuvântul italian maniera și înseamnă stil. 


Acest lucru poate părea surprinzător, dat fiind faptul că lucrările manieriste 
sune descrise de cele mai multe ori drept nenaturale, artificiale sau ciudate. 
Ultimul adjectiv arată că lucrările se îndepărtează de valorile renascentiste 


consacrate, deoarece manierismul constituia într-un fel o reacție la naturalismul 


relativ al Renașterii târzii. 


Arta manieristă implică de cele mai multe ori exagerári sau ciudățenii, în 


principal culori stridente, cum ar fi nuanțele acide ale lucrării Laocoón (deasupra) a 
artistului de origine cretană El Greco (Doménikos Theotokópoulos; c. 1541-1614), 
care s-a stabilit în Spania, însă a lucrat o vreme în Italia. Această lucrare puternică 

îl înfățișează pe preotul Laocoón pedepsit de zei, aflaţi în dreapta picturii, după 


ce încercase să-i avertizeze pe troieni de pericolul reprezentat de calul troian, în 
care se ascundeau soldaţii greci gata de atac. Trimisi de zei, șerpii din mare sunt 


reprezentați în timp ce îi ucid pe Laocoón și pe cei doi fii ai săi. Lumina albă sinistră 

a lucrării sugerează că scena este luminată de un fulger, efect dramatic accentuat de 

albul norilor rău prevestitori din depărtare. Pictura are și o calitate onirică: stâncile 

din prim-plan par la fel de fără formă și fără substanță precum norii de la orizont; în 

partea stângă a pânzei, cele două aproape se unesc. Această compoziție, ca multe 

alte lucrări manieriste, este foarte inventivă și complexă; pentru ochiul modern | 
poate părea misterioasă, 


1525 


Pontormo (Jacopo 
Carucci; 1494-1556) 
începe pictura de altar 
Coborârea de pe cruce 
(vezi p. 204). 


1530 


Regele Francisc | al 
Franței înființează Şcoala 
de la Fontainebleau, care 
devine primul centru al 
manierismului. 


1540 


Agnolo Bronzino 
(1503-1572) incepe 
capodopera sa, Alegoria 
lui Cupidon si Venus (vezi 
p. 206). 


1565-1568 


Giorgio Vasari lucrează la 
renovarea bisericii Santa 
Maria Novella din 
Florenta, creánd o 
picturá de altar in stil 
manierist. 


ww 


Unii critici sugereazá cá stilul distorsionat al lui El Greco si ritmurile libere 
erau semne de nebunie. Lucrări precum Laocoón, Înmormântarea contelui de Orgaz 
(1586-1588; vezi p. 208) și Adormirea Maicii Domnului (1577-1579) par mai puţin 
,ciudate" când se recunoaște fervoarea spirituală din fiecare linie de pensulă. Acest 
element divin va fi preluat mult mai târziu, în ideea specifică romantismului că măreția 
lui Dumnezeu se reflectă în artă. Într-adevăr pictorul William Blake a realizat forme 
asemănătoare cu unele ale lui El Greco. Altă trăsătură importantă a manierismului 
este alungirea intenţionată a trupurilor și proporțiilor, așa cum se vede în cele trei 
personaje în picioare din Laocoón al lui El Greco si în Fecioara cu gâtul lung (dreapta, 
jos) a lui Parmigianino (Francesco Mazzola; |503—1540). Această calitate este 
evidentă în gâtul alungit al personajului, în degetele ei subțiri și în lungimea corpului: 
pe lângă ea, îngerii ingrámáditi în partea stângă a tabloului par pitici. Această 
„întindere“ a proporțiilor este evidentă și în tratarea piciorului vizibil în stânga și a 
membrelor pruncului lisus. 

Gradul de distorsionare din lucrările manieriștilor variază de la un artist la altul, 
De exemplu, postura alungită și contorsionată din Răpirea unei sabine (dreapta, sus) 
a sculptorului manierist Giambologna (Jean Boulogne; 1529-1608), de origine din 
Flandra, este mai elegantă și mai armonioasă decât cele din lucrările lui El Greco sau 
Parmigianino. Produsă fără cererea unui patron, sculptura i-a dat lui Giambologna 
ocazia de a explora modul în care să introducă mai multe personaje într-o 


compoziție unică, destul de complicată. Sculptorul a folosit alungirea subtilă în soluția 
pe care a găsit-o pentru rezolvarea problemelor spatiale complexe ridicate de cele 
trei trupuri îngemănate. 

Ca și mișcările artistice ulterioare, cum ar fi romantismul (vezi p. 266) și 
impresionismul (vezi p. 316), manierismul a fost un curent ale cărui idei de bază 
au adunat la un loc un grup de artisti. Manieristii germani, francezi și olandezi 
au aplicat de multe ori aceste idei, fiecare în felul său, de la Triumful înțelepciunii 
(c. 1591) al lui Bartholomeus Spranger (1546-161 |), în care se simte și influența 
realismului nord-european, până la portretul în stil italian Pierre Quthe (1562) al lui 
Francois Clouet (c. 1510-1572). La acestea se mai adaugă lucrările decorative în 
stuc și picturile italienilor Francesco Primaticcio (1504-1570) si Rosso Fiorentino 
(1494-1540) de la palatul regal francez de la Fontainebleau; un etalon pentru 
manierismul francez, lucrarea realizată de cei doi artiști pentru palat avea pe 
de o parte austeritate elegantă și pe de alta o controversată lipsă de eleganță. 
Arcimboldo (c. 1527-1593), artistul manierist de la curtea Habsburgilor și ulterior 
o sursă de inspirație pentru suprarealiști, a creat portrete simbolice ciudate și 
captivante realizate din fructe și legume, În aceste imagini bizare, Arcimboldo duce 
și mai departe ciudátenia manierismului. 


Aceste lucrări diverse dovedesc faptul că principala calitate a manierismului era 
mai puţin un stil coerent și unic și mai mult o conștiință de sine nouă despre stilul 
însuși ca entitate distinctă și personală. Acest accent nou pus pe „amprenta proprie" a 


artistului a rămas important si în multe lucrări baroce (vezi p.212). AK 


1576 


Pictorul manierist grec 
El Greco se mută din 
Italia în Spania. 


1581 


Artistul flamand 
Spranger devine pictorul 
curții din Praga a lui 
Rudolf Il, contribuind la 
răspândirea 
manierismului în nordul 
Europei. 


1588 


Filip i al Spaniei trimite 
Armada spaniolă pentru 
a răsturna dominația 
protestantă a reginei 
Elisabeta |, însă este 
înfrânt. 


c. 1588 


El Greco pictează 
Prelatul. identitatea 
modelului este 
descoperită în |988: 
Francisco de Pisa, care 
preda Biblio la 
Universitatea din Toledo. 


1609 


Filip Il începe expulzarea 
din Spania a asa-zisilor 
moriscos (musulmani 
convertiți la creștinism). 
Procesul se termină în 
1614. 


1620 


Moare artistul manierist 
Scarsellino (Ippolito 
Scarsella; c. 1550-1620). 
Faimos în Scoala de la 
Ferrara, îl studiase pe 
manieristul Parmigianino. 
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oborârea de pe cruce 1525-1528 
PONTORMO 1494-1556 


ulei pe lemn 

313x 192 cm 

Capela Barbadori, 
Biserica Santa Felicità, 
Florenta, Italia 
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unoscutá si sub numele de Plángerea, Coborárea de pe cruce a fost realizatá ca o 

picturá spectaculoasá pentru Capela Barbadori de la biserica Santa Felicità din 

Florenţa, a lui Filippo Brunelleschi. Acest altar, care îl înfățișează pe Hristos după ce este 
coborât de pe cruce, este considerat cea mai frumoasă lucrare a lui Pontormo, o capodoperă 
a manierismului, în parte deoarece reprezintă o îndepărtare îndrăzneață de normele Renașterii. 
Pontormo a preluat o temă creștină familiară si a tratat-o diferit: nu se vede crucea, Hristos este 
așezat la o oarecare distanță de centru și nu este reprezentat spaţiul tridimensional sau scara 
convenţională. Imaginea este plană, iar vârtejul de trupuri este atât de nedefinit, încât este greu 
de spus care mână aparține cui. 

Fecioara Maria cade îndurerată și caută sprijin. Personajele din exterior aproape că plutesc și 
se înclină către interior, atitudinea lor dând energie compoziției spiralate care îndreaptă privirea 
spectatorului în sens invers acelor de ceasornic, în jurul masei de trupuri, făcând-o să se oprească 
asupra chipului lui Hristos. În parte ca o compensare a luminii slabe din capelă, Pontormo a pictat 
tabloul în culori aproape tipátoare, iar scena are emoția agitată tipică artei manieriste. Natura este 


împinsă către marginea cadrului și pare fără culoare, contrastând cu veșmintele femeilor, colorate 


în nuanțe aprinse de roz și albastru. AK 


«» DETALII 


| HRISTOS 


Imaginea lui Hristos are o 

calitate aproape sculpturală și 
demonstrează talentul lui 
Pontormo în desenarea liniilor. 
Trupul are o poziție contorsionată, 
obișnuită pentru manierism. Hristos 
iese în mod simbolic din mijlocul 
tabloului, care nu are nici un punct 
central, așa cum pentru un creștin 
viața nu are sens fără Hristos. 


2 FECIOARA MARIA 


Pontormo o înfățișează pe 
Fecioara Maria lesinatá, mult mai 
mare decât celelalte personaje 
de pe pânză. Cu chipul îndurerat 
și cu brațele lungi si întinse, 
prezența Mariei produce 

un impact puternic asupra 
privitorului, nu doar 

ca Fecioară divină, ci și ca 

mamă nefericită. 


3 FEMEIA DIN DREAPTA 


Hainele strălucitoare colorate 
în roz și galben ale tinerei din 
dreapta atrag atenţia asupra 
trupului ei în mișcare, în timp 
ce aleargă să o sprijine pe 
Fecioară. Culorile vibrante 
ale rochiei ei dau lucrării 

o frumuseţe decorativă și 
reflectă tonurile pielii 
bărbatului ghemuit. 


4 BĂRBATUL DIN 
PRIM-PLAN 


Personajul din prim-plan se 
sprijină pe vârful picioarelor — 
o postură nerealistă, chiar 
imposibilă, în care să susţină 
un cadavru. Expresia lui 
rugătoare i se adresează 
direct privitorului invitându-l 
să-i împărtășească durerea și 
intensitatea experienţei. 


(O PROFILUL ARTISTULUI 


1512-1518 

Jacopo Carucci își ia numele de Pontormo de la locul nașterii sale 
din Toscana. Este ucenic pe lângă Leonardo da Vinci (1452-1519) și 
Piero di Cosimo (1462-1521), apoi, în 1512, intră în atelierul lui 
Andrea del Sarto (1486-1530). Când a pictat losif în Egipt (1518) 
artistul stăpânea deja un stil manierist. 


1519-1525 

Pontormo pictează fresca Vertumnus și Pomona (1520-1521) pentru 
vila Medici de la Poggio a Caiano, lângă Florenţa. În 1522 se mută la 
mănăstirea cartusiană de la Certosa del Galluzzo din apropiere și 
pictează fresce având ca subiect Patimile și Învierea lui Hristos 
(1522-1525). 


1526-1545 
Incepând cu anii 1520, artistul colaborează cu elevul si fiul sáu 
adoptiv, Bronzino, iar în anii 1530 cu Michelangelo (1475-1564). 


1546-1556 

Lucrările sale târzii sunt influențate de gravurile lui Albrecht Durer 
(1471-1528). Pontormo a lucrat până în momentul mortii la fresca 
neterminată pentru corul bisericii San Lorenzo din Florenţa. 
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Alegoria lui Cupidon si Venus 1540-1550 
AGNOLO BRONZINO 1503-1572 


ulei pe lemn 
1465 x 117 cm 
Galeria Nationalà, Londra, Marea Britanie 


206 SECOLELE XV SI XVI 


rtistul florentin Agnolo Bronzino era specializat în alegorii narative sofisticate. A realizat 

studii atente ale vieţii reale și le-a folosit ca referințe pentru nudurile sale din 

Alegoria lui Cupidon și Venus creând o scenă de erotism rece. Compoziţia picturii 
este compactă și complexă. Bărbatul vârstnic din dreapta, cu o clepsidră deasupra, este o 
personificare a Timpului. Personajele din dreapta reprezintă plăcerea, iar cele din stânga sunt 
Uitarea, Gelozia și Disperarea. Personajele care se întrepătrund, orientate în direcții diferite 
pentru a da ideea de mișcare, și mâinile și picioarele alungite ale personajelor centrale sunt 
trăsături tipice ale lucrărilor manieriste. 

Bronzino era nu doar pictor, ci si intelectual si poet. Opera lui a fost influenţată de poezia 
de dragoste a poetului italian Petrarca, fapt dovedit de expresiile faciale de o blândeţe interioară 
ale lui Venus și Cupidon, însă relația dintre cele două personaje principale are si un ton obscen. 
Bronzino era maestru în reprezentarea suprafețelor, iar carnea lui Venus strălucește, dând senzația 


unui finisaj neted, ca de alabastru. Mâinile și picioarele ei sunt foarte bine modelate și clar definite, 
amintind de sculptura clasică. Lucrarea a fost comandată ca un cadou pentru Francisc | al Franței, 
iar simbolismul ei — al cărui sens exact nu este clar — a reprezentat, cu siguranță, subiectul unor 
conversații interesante la palat. Un amestec de erotism stilat cu ceea ce pare o alegorie, tabloul 
nu are intensitatea emoţională a operei maestrului lui Bronzino, Pontormo. AK 


«&» DETALII 


| UITAREA 


Uitarea, cu o expresie 
îngrozită și chipul ca o 
mască, pare să încerce să 
aștearnă un văl peste 
dragostea incestuoasă dintre 
Venus și fiul ei, Cupidon. 
Uitarea pare împinsă de 
braţul puternic al Timpului, 
care știe că toate poveștile 
umane sunt trecătoare. 


2 SĂRUT INCESTUOS 

Nu există nici un dubiu în privința 
naturii erotice a sărutului dintre 
Venus și Cupidon, în care ea pare 
să-și folosească și limba. Cupidon 
este ușor de recunoscut după 
aripi și săgeată, iar Venus după 
măr, astfel încât spectatorii să nu 
fie induși în eroare asupra realității 
tabloului. Unii proprietari au 
acoperit cu culori limba. 


3 ÎNȘELĂCIUNEA 


Ghemuit în spatele báietelului 
fericit se află personajul alegoric 

al Ínseláciunii, o creatură al cărei 
trup grotesc este ascuns de un chip 
înșelător: Cu o mână, Înșelăciunea îi 
oferă lui Venus o prăjitură cu miere, 
dar cu cealaltă își ascunde acul din 
coadă. Prezenţa ei avertizează asupra 
autoînșelării pe care o poate aduce 
dragostea erotică. 


4 BĂIATUL NEASTÂMPĂRAT 
Ținând în pumn petale de 
trandafir, băiatul neastâmpărat 
calcă pe un spin, evidențiind 
natura trădătoare a dragostei 


erotice. De obicei el simbolizează 
Plăcerea, însă mai poate însemna 
Nebunia sau Distracţia, Poziția 
braţului său, gata să arunce 
petalele, dă senzația manieristă 
de mișcare. 


5 MĂŞTILE 


Măştile, care la rândul lor 
simbolizează aparența, sunt 
îndreptate către Venus, iar privirea 
coboară de-a lungul braţului stâng 
al acesteia, al corpului ei, al brațului 
ei drept arcuit, apoi de-a lungul 
braţului drept al Timpului. În acest 
cadru, ochiul záreste numeroase 
alte personaje, majoritatea 
privind-o pe Venus. 


6 FEMEIA CARE STRIGĂ 


Acest personaj tulburător este 
unul dintre puţinele elemente care 
strică atmosfera aparent 
luminoasă, de distracţie. Cu capul 
aplecat, își smulge părul din cap 

cu degetele ca niste gheare și cu 
muschii încordaţi. Este Disperarea 
sau Gelozia și uneori ea este 
asociată cu nebunia care derivă 
din sifilis. 
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Inmormântarea contelui de Orgaz 1586-1588 
EL GRECO c. 1541-1614 


ulei pe pânză 
460 x 360 cm 
Biserica Santo Tome, Toledo, Spania 
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n 1586, El Greco (Doménikos Theotokópoulos) se stabilise deja in infloritorul oras spaniol 

Toledo. Înmormântarea contelui de Orgaz ilustreazá o legendá populará localá si a fost comandatá 

de preotul paroh al pictorului, Andrés Nuñez, pentru biserica Santo Tomé, în onoarea unuia 
dintre cei mai mari binefăcători ai acesteia, contele spaniol din sec, XIV Gonzalo Ruiz de Toledo. 
Contele era un filantrop pios, care a donat bani de reparaţii bisericii Santo Tome. Conform 
legendei, Sf. Ştefan (înfățișat în stânga contelui) și Sf. Augustin (în dreapta acestuia) au apărut la 
înmormântarea contelui și l-au îngropat personal. 

La începutul uceniciei sale, El Greco a studiat icoanele bizantine, astfel că în această lucrare 

a folosit două stiluri diferite. În jumătatea inferioară a imaginii, cea pământească, a pictat 
personaje sculpturale mai naturaliste, alături de portrete ale unor demnitari contemporani din 


Toledo, multi neidentificati (Nuñez este personajul din planul îndepărtat din dreapta, în șirul 
de demnitari). De obicei, personalitățile locale asistau la înmormântarea nobililor: În jumătatea 
superioară a tabloului, El Greco a adoptat stilul manierist, folosind culori stridente, o dispunere 


spațială neconvenţională și forme distorsionate pentru a sugera dimensiunea divină, în care 


sufletul contelui se înalță la cer. Tabloul este o expresie a fervorii comune multor artisti ai 


Contrareformei, când o restabilire a idealurilor catolice devenise foarte importantă în fata 


protestantismului din ce în ce mai răspândit. AK 


«» DETALII 


| JUXTAPUNEREA 
CULORILOR 


Alăturarea nuantelor de 
roșu-aprins, albastru-intens și 
galben-acid ale hainelor Fecioarei 
Maria și ale Sf. Petru lângă 
albul-cenușiu ciudat face ca partea 
cerească a picturii să strălucească. 
Acest lucru sporește impresia 

că spectatorul și personajele 

sunt martorii unei viziuni. 


2 SUFLETUL CA PRUNC 


El Greco înfățișează sufletul 
contelui sub forma unui prunc 
nou-născut. Î înfășoară în falduri 
ondulate pentru a da senzația 
de ridicare și spiritualitate 
Perspectiva este neobișnuită: 
spaţiul se restrânge către 
interior si atrage privirea în sus, 
sugerând ideea că sufletul se 
înalță la cer. 


3 AUTOPORTRETUL 


El Greco s-a înfățișat pe el însuși 
chiar deasupra capului Sf. Ştefan. 
Privește către exteriorul tabloului. 
sugerând ideea că pentru el 
aceasta a fost o lucrare personală. 
Scena are loc în anii | 300, însă îi 
pictează pe demnitari în veșminte 
din sec, XVI, făcând ca povestea să 
aibă mai mult impact asupra 


spectatorilor contemporani. 


4 FIUL ARTISTULUI 

Băiatul din față este fiul artistului, 
Jorge Manuel. Acesta arată spre 
ceremonia de înmormântare, 
funcționând ca element de 
legătură între lumea reală a 
privitorului și cea imaginară a 
tabloului. Batista din buzunarul 
său poartă semnătura lui El 
Greco și anul 1578, în care s-a 
născut băiatul 


(O PROFILUL ARTISTULUI 


1541-1566 

Artistul se naște cu numele de Doménikos Theotokópoulos, in 
Creta (care făcea parte atunci din Republica Venețiană). Este poreclit 
„EI Greco", deoarece își semnează lucrările în greacă. Ucenicește ca 
pictor de icoane, în lucrările lui fiind evidentă influenţa bizantină. 


c. 1567-1576 

Se mută la Venetia, unde rămâne trei ani ca ucenic într-un atelier, 
apoi merge la Roma, unde își deschide un atelier propriu. Adoptă 
stilul manierist, folosind figuri contorsionate și o perspectivă 
neobișnuită. 


1577-1578 

Vine în Spania, unde se stabilește întâi la Madrid, apoi la Toledo, un 
centru religios important. Primește multe comenzi de la instituții 
religioase. 

1579-1614 

Nu reușește să câștige favorurile regelui Filip II. Alege să rămână la 
Toledo pentru tot restul vieții și deschide aici un atelier. Departe 
de centrele artistice ale Italiei, a continuat să exploreze și să 
aprofundeze tehnica sa manieristă, prin reprezentarea unor posturi 
complexe de personaje care se înlănțuie si a spaţiilor comprimate. 
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BAROCUL 


I Ínchinarea păstorilor (1611—1612) 


Annibale Carracci - 


104 x 83 cm 


ulei pe pánzá 


Muzeul de Arte Frumoase, Orléans, Franta 


2 Extazul Sf. Tereza (1645-1652) 
Gianlorenzo Bernini - marmură 


350 cm 


Santa Maria della Vittoria, Roma, Italia 


3 Extazul Sf. Tereza, detaliu 


EVENIMENTE CHEIE 


| 1610-1611 


Rubens picteazá tripticul 
Ridicarea pe cruce (vezi 
p. 218) după ce se 
întoarce în Flandra din 
Italia, folosind cu 
îndrăzneală culoarea si 
clarobscurul. 


| 1623-1624 


Bernini sculptează David, 
o statuie apreciată 
pentru expresia sa facială 
neobișnuită și realistă si 
pentru musculatura 
încordată. 


212 SECOLELE XVII SI XVIII 


ec. XVII a reprezentat o perioadá de mari schimbári in toatá Europa. Din 


intermediul artei. 


c. 1637 


Poussin pictează Răpirea 
sabinelor și provoacă o 
dezbatere asupra 
virtuților clasicismului și 
barocului. 


1641 


Andrea Sacchi (c. 1600-1661) 
îl înfățișează pe Marcantonio 
Pasqualini, celebrul tenor, 
castrat, încoronat cu o 
cunună de lauri de către 
Apolio. 


două, iar Biserica Catolică a încercat sá-si redobândească autoritatea înfruntând 


1653 


Moare Artemisia 
Gentileschi, cea mai 
renumită pictoriță 
barocă. 


punct de vedere politic a fost vremea conducătorilor autocrati ce făceau 
paradă de bogăție: potirele incrustate cu bijuterii, tapiseriile tesute cu 

ir de aur sau modelele arhitecturale complexe sunt semne caracteristice ale 
extravagantei acestora În acelaşi timp, Newton si Galileo au adus inovații istorice 
în știință, iar filosofia lui Descartes a schimbat ideea de loc al omului în lume. 

nsă cea mai mare schimbare a avut loc în religie, unde Reforma protestantă a 
contestat conducerea papilor de la Roma, Creștinismul occidental s-a împărțit în 


protestantismul, reformându-se în interior și transmitándu-si noile idei prin 


1661 


Mattia Preti (1613-1699) 
folosește stilul baroc în 
catedrala Sf. loan din 
Valletta, Malta, unde 
picteazà scene din viata 
Sf. loan Botezătorul. 


Strategiile Contrareformei au fost stabilite la Conciliul din Trento (1545-1563), 
care dorea să promoveze idealurile religioase prin intermediul imaginilor și 
cerea mai multă acuratețe în reprezentarea poveștilor biblice și în folosirea 
imaginilor pentru a stârni o nouă fervoare religioasă. 

Termenul baroc a fost inițial peiorativ, introdus de criticii unei generaţii 
ulterioare, care doreau să discrediteze arta din perioada precedentă. Cuvântul 
baroc înseamnă strâmb și se referă de obicei la formele curgătoare, aproape 
fără contun ale stilului. Este folosit pentru a desemna arta, arhitectura și muzica 
ce au urmat Renașterii târzii și au precedat perioada rococo (vezi p. 250). 
Considerat o reacţie a stilului manierist în vogă la sfârșitul sec. XVI, în care 
idealismul clasic făcuse loc frumuseţii calme, barocul este asociat mai ales cu 
arta comandată de Biserica Catolică. Se caracterizează prin ornamentatie 
bogată, o compoziție complexă, dar ordonată, și folosirea luxuriantă a culorii, 
luminii și umbrei. 

Roma este orașul cel mai legat de baroc. A devenit centrul internațional al 
producției și dezbaterilor artistice și, datorită prezenței papalității, al comenzilor 
artistice, Artiștii din toată Europa veneau să studieze arta Antichității clasice și 
a Renașterii târzii (vezi p. 172), mai ales lucrările lui Michelangelo (Michelangelo 
Buonarroti, 1475-1564) și Rafael (Raffaello Sanzio da Urbino; | 483-1520). 
Din acest oraș, idealurile și caracteristicile vizuale ale barocului s-au răspândit 
pe tot continentul, când artiștii s-au întors acasă. Opera a doi maestri italieni, 
Michelangelo Merisi da Caravaggio (1571-1610) și Annibale Carracci 
(c. 1560-1609), a avut impactul cel mai puternic la începutul perioadei. 

Cu toate că nici unul dintre ei nu s-a născut la Roma, ambii au creat acolo. 

În Bologna natală, Annibale Carracci, alături de fratele său Agostino 
(1557-1602) și vărul său Ludovico (1555-1619),a fondat o academie de 
artă care promova realismul, încuraja desenele inspirate din realitate și studiul 
Antichității clasice. Opera lui se caracterizează prin personaje solide și bine 
definite, prin comunicarea clară a subiectului și prin energie emoţională 
puternică. Stilul lui Carracci este plin de mișcare, de energie și culoare. În 
Închinarea păstorilor (pagina alăturată), Carracci își demonstrează cunoștințele 
de sculptură clasică și puterea de a crea compoziții monumentale și pline de 
energie și, în același timp, de a se adresa emoțiilor privitorului, portretizând 
frumuseţea și evitând detaliul. Influenţa lui Carracci este sesizabilă în lucrările 
lui Guercino (Giovanni Francesco Barbieri; 1591-1666), unde mișcarea este 
transmisă prin liniile veșmintelor ce flutură ale personajelor. Guercino a fost un 
artist prolific, iar opera sa este martora bunelor ocazii comerciale ale vremii — 
s-a retras bogat, după ce a realizat 106 de altare și aproape 150 de tablouri. 

Caravaggio dorea să infátiseze lumea în stil realist, prin imagini cât 
mai adevărate. Naturalismul lui este caracterizat nu de frumusețe, ci de o 
sinceritate care l-a făcut de multe ori să reproducă realitatea dură. Cel mai 
important aspect al operei sale este folosirea spectaculoasă a luminii și a 
umbrei, cum se observă în Convertirea Sf. Pavel (vezi p. 216), tablou pictat între 
1600 și 1601. Stilul său a fost copiat în toată Europa, creând scoli de imitatori a 
căror operă a fost definită drept ,caravagescá ". 


1691-1694 


Apare Viețile pictorilor, 
sculptorilor și arhitecților 
moderni a lui Giovanni 
Pietro Bellori. 


Renumitul pictor 
peisagist Lorrain terminá 
Ascanius si cerbul in anul 
mortii sale. 


Andrea Pozzo 
(1642-1709), specialist 
în pictarea plafoanelor, 
realizează Intrarea 

Sf. Ignat în rai la Sant 
lgnazio din Roma. 


Faimosul pictor de curte 
baroc Hyacinthe Rigaud 
(1659-1743) este angajat 
să-l picteze pe regele 
Franţei, Ludovic XIV. 


Începe construcția 
magnificei Karlskirche 
din Viena. Proiectul este 
coordonat de arhitectul 
austriac Johann Fischer 
von Erlach (1656-1723). 


1723-1725 


La Roma sunt construite 
Treptele spaniole de la 
Trinità dei Monti, cea 
mai lungá scará din 
Europa si un monument 
urban baroc. 


BAROCUL 213 


4 ludita decapitându-l be Holofern (1620) 
Artemisia Gentileschi - ulei pe pánzá 
199 x 162,5 cm 
Galeriile Uffizi, Florenţa, Italia 


5 Imaculata conceptie (c. 1678) 


Bartolomé Esteban Murillo . ulei pe pânză 
274 x 127 cm 
Muzeul Prado, Madrid, Spania 


6 Martiriul Sf. Filip (1639) 
José de Ribera - ulei pe pánzá 
234 x 234 cm 
Muzeul Prado, Madrid, Spania 
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Artistul este renumit mai ales pentru dezvoltarea tehnicii clarobscurului 


folosită prima dată de Leonardo da Vinci cu un secol în urmă și răspândită în toată 
Europa, în lucrări precum cele ale spaniolului José de Ribera (1591-1652), din care 
face parte și tabloul cu lumină dramatică Martiriul Sf. Filip (pagina alăturată, jos). 
Asemănătoare ca stil lui Caravaggio sunt lucrările semnate de Artemisia Gentilesc! 
(1593-1653), cea mai importantă femeie artist a sec. XVII. Aceasta a folosit lumini 
spectaculoase și a dovedit un spirit rebel în tabloul ludita decapitându-l pe Holofern 
(deasupra), o reprezentare înfiorătoare și surprinzător de explicită a poveștii din 
Vechiul Testament. 
Lucrările care redau cel mai bine caracteristicile stilistice ale artei baroce sunt 
sculpturile și proiectele de arhitectură ale lui Gianlorenzo Bernini (1598-1680). 
Acesta a dominat scena artistică din Roma prin operele sale exuberante, dinamice 
teatrale și bine construite. Cea mai renumită sculptură a sa, Extazul Sf. Tereza 
(vezi p. 213) din altarul capelei Cornaro din Roma este remarcabilă prin ideea de 
mișcare si prin apelul la evlavia privitorilor. Realizată din marmură, bronz, sticlă si 


frescă și combinând elemente de arhitectură și sculptură, imaginea Sf. Tereza este 

distorsionată întrun extaz aproape erotic. Astfel de lucrări contrastează cu cele ale 
lui Nicolas Poussin (1594-1665) și Claude Lorrain (1604/5—1682), care au pictat în 
Roma în perioada barocă. Amândoi respingeau excesul barocului și au dezvoltat un 


m 


il simplu, tributar influenței clasice. 

Cel mai influent artist flamand al barocului a fost Peter Paul Rubens 
(1577-1640). După ce a studiat arta Italiei în timpul anilor de călătorie, s-a stabilit 
n orașul Anvers, unde a realizat numeroase lucrări religioase, portrete, tablouri 


= 


u 


orice si altare. 


Opera lui, cu tablouri precum Ridicarea pe cruce (vezi p. 218) din 1610-1611, 
s caracterizează prin pensulatia vizibilă și o libertate picturală pe care o 
2-e'uase de la Tiziano. Influenţa lui Rubens este vizibilă în compoziția dinamică, 
7 plasticitatea formei și în culorile aprinse din lucrările altor artisti flamanzi, 
=ontre care Jacob Jordaens (1593-1678), Frans Snyders (1579-1657) si Jan 
Seghel cel Bătrân (1568-1625). Fiul renumitului artist Pieter Brueghel cel 
&3irán (c. 1525-1569), Jan Brueghel a fost prieten apropiat al lui Rubens, cei 
2o! chiar colaborând la unele picturi. În Grădina Edenului (1615), Brueghel 
a pictat peisajul bogat, animalele și florile numeroase, iar Rubens a adăugat 
zersonajele sale cu trup plin și senzual. Cel mai faimos discipol al lui Rubens a 
fost Anthonis van Dyck (1599-1641), al cărui stil expresiv de pictură a realizat 
unele dintre cele mai vii portrete ale perioadei baroce. Lucrarea sa Portretul 
ecvestru al lui Carol | (1637-1638) îi demonstrează talentul de pictor de 
Dortrete, care a redat perfect trăsăturile persoanei și, de asemenea, a surprins 
demnitatea și importanța modelului său. 

În Spania, portretele familiei regale si ale curţii, care aveau și rolul de 
propagandă regală, erau realizate de pictorul de curte Diego Velăzquez 

1599-1660). Tabloul Meninele (vezi p. 220), complex și captivant, pe care 

artistul l-a pictat în 1656, reprezintă punctul culminant în cariera lui Velázquez. 
Dacă Velăzquez era legat în primul rând de rolul său de portretist al curții, 
Jose de Ribera si Bartolomé Esteban Murillo (1617-1682) au dat unei Spanii 
profund catolice altare de rugăciune și imagini moralizatoare, Turul de forță 
tehnic al lui Murillo, Imaculata concepție (dreapta, sus), în care Maria privește 
către rai într-o compoziţie spectaculoasă, realizată cu tușe puternice, reprezintă 
o viziune a gloriei care îi așteaptă pe cei credincioși. O astfel de imagine 
respinge valorile clasice ale formelor echilibrate, ale contururilor clare și ale 
liniilor pure. Este caracteristică artei baroce prin compoziția sa complicată, 
accentul pus pe lumină și culoare, interesul în transmiterea mișcării și mesajul 


direct către simţuri, AB 
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Convertirea Sf. Pavel 1600-1601 
CARAVAGGIO 1571-1610 


ulei pe pânză 

230 x 175 cm 

Capela Cerasi, Santa Maria del Popolo, 
Roma, Italia 


- ealizat în punctul culminant al carierei lui Caravaggio, acest tablou in 
“O G H | D momentul convertirii la creștinism a lui Saul, când acesta este aruncez 23 
de o rază de lumină cerească, pe când se afla în drum către | 


Cerasi trezorier al papei Clement VIl, a comandat această lucrare pentru c 


Santa Maria del Popolo din Roma, unde se află și în prezent. 


Ca majoritatea operelor lui Caravaggio, și aceasta a fost foarte contro 
momentul în care a fost prezentată, deoarece redarea realistă a subleczs'or "= 
era considerată mult prea grosolaná și nepotrivită. Renumit pentru compozs = 
sale îndrăzneţe, înclinația către suspans și nivelul ridicat de realism, C 


un maestru al folosirii spectaculoase a luminii, a cărui tehnică a avut imcac s= z 
operei altor pictori. 
In Convertirea Sf. Pavel, felul în care folosește clarobscurul accentua 


reprezentarea volumelor și formelor cu ajutorul luminii și umbrelor: De 


folosirea luminii putemice conferă structură compoziţiei și contribuie 
povestii, Caravaggio reinventează povestea biblică, punând accentul pe sisme 


parz 


uman, nu pe cel divin în această întâmplare. De exemplu, 
preocupat de soarta calului speriat decât de transformarea supranatura 
loc sub ochii săi. AB 
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«» DETALII 


| CALUL 


Cea mai mare parte a tabloului 
este ocupatá de cal. Conturatá 
frumos de lumina puternicá ce 
contribuie la definirea musculaturii 
animalului, compoziția 
neașteptată este explicată de 
locul în care se află pictura. 
Aceasta este montată la intrarea 
în capela Cerasi și se poate 
vizualiza din toate unghiurile, 


2 COPITA ȘI MÂNA 


Dramatismul scenei este 
intensificat prin folosirea 
suspansului: în mijlocul compoziției, 
copita calului, ridicată în aer, este 
gata să-l lovească pe Sf, Pavel și 
este evidențiată prin lumină 
pentru un efect sporit. De 
asemenea, lumina acoperă și mâna 


servitorului, care tine strâns 
frâiele pentru a evita un accident. 


3 CHIPUL SF PAVEL 


Cázut de pe cal, Sf. Pavel, 
personajul principal, stá 
întins în prim-planul 
compoziției, cu braţele 
în aer ca după un soc. 
Hristos tocmai apăruse 
în fata lui, iar el fusese 
orbit de lumina divină. 
Acesta este momentul 
în care Saul este convertit 
la creștinism. Natura 
divină a evenimentului 
este evocată de ochii 
închiși si orbi ai Sf. Pavel, 
de gestul său expresiv și 
de lumina aurie. 


4 PELERINA ȘI SABIA 


Pelerina și sabia simbolizează 
viața de până atunci a lui 
Pavel, care, ca soldat roman, 
i-a persecutat pe creștini. 
Acum, o voce divină spune 
„Saul, Saul, de ce mă 
persecuti?" iar acesta devine 
Sf. Pavel, întemeietor al 
Bisericii creștine. De asemenea, 
pelerina amintește de scutecele 
pruncului lisus, icoană a 
creștinismului; alături de 
animalul de lângă ea, poziția 
neajutorată a lui Pavel și 
brațele întinse sugerează 
renașterea spirituală. 


(O PROFILUL ARTISTULUI 


1584-1590 

În 1584, la vârsta de treisprezece ani, Michelangelo Merisi da 
Caravaggio se mutá la Milano pentru a deveni ucenicul lui Simone 
Peterzano (c. 1540-1596). Dezvoltă un stil naturalist, care se 
îndepărtează de convențiile manierismului (vezi p. 202). 


1591-1599 

Caravaggio se mută la Roma, unde locuiește în sărăcie până este 
ajutat de cardinalul del Monte. Lucrările timpurii ale artistului au o 
natură intimă, însă i-au adus reputația pentru lumina teatrală, 
realismul crud și compoziţiile pline de imaginatie. 


1600-1605 

În 1600, Caravaggio este considerat deja cel mai important pictor 
din Roma. Cariera lui s-a orientat ulterior către clădiri publice, fiind 
angajat să picteze lucrări importante pentru mai multe biserici 
romane, între 1601 si 1605. Unele dintre ele au fost respinse din 
cauza realismului lor puternic, considerat lipsit de respect de către 
Biserică. 

1606-1610 

În ultimii ani de viaţă, Caravaggio este recunoscut prin 
comportamentul său violent. În 1606 ucide un om si petrece tot 
restul vieţii ca fugar, în Napoli, Sicilia și Malta. Continuă să primească 
slujbe importante, iar opera sa devine din ce în ce mai dură si mai 
puternică, așa cum se poate vedea în Tăierea capului Sf, loan 
Botezătorul ( | 608). 


LUMINĂ DIN ÎNTUNERIC 


Caravaggio obține efectul dramatic cu ajutorul 
clarobscurului. Cina oferă un pretext natural pentru 
înfățișarea unei săli în întuneric, în care personajele se 
conturează cu ajutorul luminii direcționate variat. 
Judecánd după umbra de deasupra capului lui Hristos şi 
după cea a bărbatului din stânga, una dintre sursele de ` 
lumină este joasă, un foc sau un felinar. Însă această sursă 
se combină cu o alta, dintr-un loc mai înalt, care face ca. 
fata de masă să fie foarte albă si care acoperă tichia, 
chipurile, mâinile si mânecile, sugerând subtil natura 
divină a evenimentului prin reprezentarea obișnuită a lui 
Dumnezeu ca lumină strălucitoare din cer. : 


BAROCUL 217 


Ridicarea pe cruce 1610—1611 
PETER PAUL RUBENS 1577-1640 


Trhanie iste 


iei 


370113:388 LS: AASA ZE EEE EREA 


ulei pe pânză ceastă piesă de altar i-a fost comandată lui Sir Peter Paul Rubens pentru 
462 x 34| cm 
Catedrala Notre-Dame, 
Anvers, Belgia 


altarul de sus al bisericii Sf. Walburga din Anvers. Tripticul este proiectat 

pentru a stârni fervoarea religioasă, iar eroismul lui Hristos este intensificat 
prin folosirea luminii si umbrei. Toate cele trei panouri formează o singură poveste, 
iar activitatea principală se desfășoară în coloana centrală de lumină. Linia diagonală a 
crucii creează o compoziție dinamică, accentuată de frânghiile întinse, trase în paralel. 
În timp ce Fecioara Maria (stânga) își stăpânește tristețea, celelalte femei își exprimă 
groaza ridicând braţele în aer: șocul acestora este accentuat de forma contorsionatá 
ale membrelor și de părul despletit. Doi hoti (dreapta) sunt și ei rástigniti. Unul este 
ținut cu forța, iar celălalt este bătut în cuie pe cruce. AB 


218 SECOLELE XVII SI XVIII 


(O PROFILUL ARTISTULUI 


1589-1607 

Rubens este ucenicul lui Tobias Verhaecht (1561—1631), Adam 
van Noort (1562-1641) si Otto van Veen (1556-1629). În 1600 
călătoreşte pentru prima dată în Italia, unde este influenţat de 
opera lui Tiziano, Rafael si Leonardo da Vinci. 


1608-1614 
În 1609, Rubens este numit pictor de curte al arhiducelui Albert. 

Îsi creează rapid reputaţia de cel mai important pictor din Europa 
de Nord si este láudat pentru vitalitatea tripticelor sale din catedrala 
din Anvers. 


1615-1629 
Cererea pentru lucrările lui Rubens este foarte mare, iar artistul îşi 
deschide un atelier pentru ucenici si asistenți, Opera lui include 
tablouri religioase și istorice, portrete si autoportrete, dar si cartoane 
pentru tapiserii. După moartea arhiducelui Albert, în 1621, Rubens 
devine consilierul infantei Isabella. 


1630-1640 
În 1630, Rubens se căsătorește cu a doua lui soție, care a 


reprezentat o sursă de inspiratie pentru multe dintre picturile sale 
ulterioare. Moare bolnav de gută, în | 640. 


O DETALII 


| CHIPUL ȘI TRUPUL LUI 
HRISTOS 


Imaginea lui Hristos este punctul 
central al tripticului. Dacă 
reprezentárile anterioare ale 
răstignirii puseseră accent pe 
suferința fizică a lui Hristos, aici 
acesta este portretizat ca personaj 
eroic, al cărui trup nu-și dezvăluie 
agonia. Musculatura sa aminteşte 
de sculpturile clasice ale zeilor. 


2 MUȘCHII ÎNCORDAȚI 


Mușchii încordaţi ai bărbatului 
care trage de frânghie și ai 
celorlalte personaje care 
încearcă să ridice crucea dau 
tabloului senzaţia de mișcare. 
Reprezentarea realistă a 
cărnii descoperite și 
încordate sugerează puternic 
efortul fizic necesar pentru 


îndeplinirea misiunii. 


3 SOLDAȚII BRUTALI 


Soldaţii romani fi crucifică 

pe cei doi hoți din fundal. 
Bastonul și braţul întins ale 
unuia dintre soldaţi traversează 
panoul pe diagonală, directionánd 
privirea spectatorului înapoi 
către Hristos. Caii puternici 
domină prim-planul, iar privirea 


or fixă și nările umflate 


ransmit frica 


BAROCUL 219 


Meninele 1656 
DIEGO VELAZQUEZ 1599-1660 


= = 


320 x 276 cm 
Muzeul Prado, 
Madrid, Spania 
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ictat în palatul Alcázar din Sevilla, tabloul Meninele (Domnisoarele de onoare) înfățișează 

o scenă interesantă, în care artistul Diego Velázquez se reprezintă pe el însuși la lucru. 

Aici pictează portretul regelui Filip IV și al reginei sale, Mariana, care se află — prin 
deducție — în același loc cu spectatorul și sunt reflectati în oglinda de pe peretele din spate. Usa 
din spate îl încadrează pe sambelanul reginei, don José Nieto Velázquez. În centrul tabloului se 
află infanta Margarita Teresa, însotită de două domnisoare de onoare. Velázquez evocă un aer de 
vulnerabilitate în felul în care o portretizează pe tânăra prințesă; postura acesteia este comparată 
artificial cu piticul de curte din partea dreaptă a picturii, care la rândul său pare un copil și 
zgândăre cu piciorul câinele regelui. Într-un stil baroc tipic, artistul creează o iluzie convingătoare 
a spațiului, prin redarea luminilor și a umbrelor. Velázquez directioneazá lumina prin fereastră, 


«2 GHID 


către chipul și rochia infantei. Văzute de aproape, tușele sunt vizibile și devine evident că artistul a 


adăugat materialitate și luminozitate prin adăugarea sau scăderea straturilor de culoare. AB 


®© DETALII 


| VELÁZQUEZ 


Chipul artistului este înfățișat 
realist, într-un autoportret, Pe 
pieptul lui Velăzquez se află o 
cruce roșie, care îi indică 
apartenența la Ordinul cavaleresc 
Santiago. Această onoare i-a fost 
acordată abia în 1659. La o 
examinare atentă, se observă 

că această cruce a fost adăugată 
după terminarea tabloului. Unii 
cred că regele Filip IV a pictat 
crucea în timp ce Velăzquez se 
afla pe patul de moarte, însă este 
mult mai probabil ca artistul să fi 
adăugat-o singur, după ce a fost 
făcut cavaler. 


2 REGELE ȘI REGINA ÎN 
OGLINDĂ 
În spatele încăperii atârnă o 
oglindă mare, în care se reflectă 
regele și regina. Cuplul regal, 
subiect al multor portrete ale lui 
Velázquez, se vede mic în fundal, 
dar stârnește respectul 
participanţilor la scenă. Oglinda 
funcționează ca simbol al scopului 
artei — să reflecte realitatea, 


3 DOMNISOARA DE ONOARE 


Domnișoara de onoare din 
dreapta infantei este Isabel de 
Velasco. Privind către rege și 
regină și către privitor, aceasta 
pare să facă o reverență. în 
stânga infantei se află Maria 
Agustina Sarmiento, care 
îngenunchează respectuos, 
oferindu-i stăpânei ei o 
răcoritoare pe o tavă de argint. 


4 INFANTA MARGARITA 


Evidentiatá de cea mai 
puternicá sursá de luminá din 
tablou, prințesa în vârstă de 
cinci ani stă în picioare în 
centrul picturii. Priveste direct 
către observator; cu o 
expresie care sugerează că e 
conștientă de statutul ei înalt. 
Poartă o rochie albă de 
mătase, reprezentată cu 
ajutorul a numeroase tuse de 
culoare diluată. Punctele de 
alb imaculat contribuie la 
redarea reflexiei luminii din 
materialul preţios și din părul 
auriu al prințesei. 


(D PROFILUL ARTISTULUI 


1611-1618 

Diego Velázquez petrece copilária la Sevilla, apoi, de la 12 ani, pleacá 
să studieze cu Francisco Pacheco (1564—1644). Este sfătuit să se 
inspire din natură pentru orice si dezvoltă un stil foarte realist. În 
1618 se căsătorește cu fiica lui Pacheco. 


1619-1628 

Velăzquez devine faimos pentru realismul său odată cu tabloul 
Adoratia magilor (1619). În 1623 devine pictorul de curte al regelui 
Filip IV În portretele sale regale folosește o paletă de culori mai 
deschise si tuse mai ușoare. 


1629-1650 

Artistul se împrietenește cu Rubens, vizitează Italia și trece prin perioada 
artistică cea mai productivă. Repertoriul său se extinde la studii 
ecvestre și la o serie de portrete ale bufonilor și ale piticilor de la curte. 


1651—1660 
Velázquez se stabilește în Spania. Stilul lui se concentrează asupra 
efectului general, nu pe detaliul realist. De obicei picta atât cu 
pensule cu coadă, cât și cu coadă foarte lungă, pentru a putea sta și 
la o oarecare distanță de pânză în timp ce lucra. Moare în 1660, iar 
soţia îl urmează la doar câteva zile. 
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| Banchetul ofițerilor din Corpul de arcași 
Sf. Gheorghe (1616) 
Frans Hals - ulei pe pânză 
175 x 324 cm 


Muzeul Frans Hals, Haarlem, Olanda 


2 Conversatie galantă (1654-1655) 
Gerard Terborch - ulei pe pânză 
71 x 73 cm 
Rijksmuseum, Amsterdam, Olahda 


3 Curtea unei case din Delft (1658) 
Pieter de Hooch : ulei pe pânză 
73,5 x 60 cm 
Galeria Naţională, Londra, Marea Britanie 


EVENIMENTE CHEIE ` 


| 1614 | 1616 


Adriaen van de Venne 


upá optzeci de ani de război, Tratatul de la Munster (1648) i-a adus 

Republicii Olandeze independenta; fiind vorba de o natiune predominant 

protestantá, aici arta a luat cu totul altá directie. Republica celor Sapte 
Provincii Unite făcuse parte în trecut dintr-o regiune care acoperă astăzi Olanda, 
Belgia și Luxembourg, guvernată de dinastia Habsburgilor din Spania. Pentru a 
deveni independentă de conducătorii săi catolici, Olanda a creat un stat guvernat 
de cetățeni, soldaţi și negustori aleși, care aveau să dea naștere celei mai bogate 
națiuni din Europa sec. XVII. Succesul financiar al noii republici se baza pe puterea 
sa maritimă și pe comerţul extern. Prin prosperitatea sa reînnoită și prin crearea 
unei burghezii mercantile, republica a determinat o cerere pentru o artă nouă, care 
a dus la o adevărată epocă de aur în pictura olandeză. 

În sec. XVII, în Olanda au fost produse peste cinci milioane de picturi, 
comandate de o clasă de mijloc prosperă, în ascensiune, care a înlocuit patronaju 
bisericii și al nobilimii. Acești noi patroni aveau gusturi diferite, care au dus la 
folosirea unor subiecte noi și la crearea unor mijloace noi de producţie. Subiectele 
reprezentând natură moartă, portret, peisaj și interioare domestice deveneau din 
ce în ce mai căutate, în detrimentul imaginilor tradiționale cu scene religioase și 
povestiri istorice. 

Deși în orașele principale s-au dezvoltat multe centre artistice distincte, 
apropierea dintre ele a făcut ca ideile, stilurile și artiștii să treacă ușor de la un 
oraș la altul. Nu au existat școli specifice sau stiluri ușor de remarcat în funcţie de 
loc. În schimb, artiștii epocii de aur olandeze se pot grupa în funcţie de subiecte, 
deoarece producția de artă din acea perioadă era din ce în ce mai specializată. 


1624 1629 1631 Anii 1630 


Hals se remarcă drept 


(1589-1662) pictează 
Pescuitul de suflete, o 
alegorie a luptei din țara 
sa între catolicism si 
protestantism. 


unul dintre cei mai 
importanți pictori 
olandezi ai epocii. 
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Rembrandt vine pentru 
prima dată la 
Amsterdam, unde 
studiază pentru o 
perioadă scurtă de timp 
cu Pieter Lastman, 


La Rotterdam se naște 
De Hooch, ca fiu al unui 
pietrar (Moare in 1684.) 


Arent Arentsz 
(1585/6-1631), cunoscut 
sub porecla de Cabel, 
moare la Amsterdam. 


Judith Leyster 
(1609-1660) se remarcă 
drept una dintre cele 
câteva pictorite olandeze 
importante. 


Trásátura comună a producției artistice din această epocă era dorința de a 
se inspira din mediul înconjurător și de a accede la un grad ridicat de realism 
în pictură. 

Odată cu ascensiunea noii elite a apărut și o formă nouă de portret, 
iar cel mai important și mai influent portretist al perioadei a fost Frans 
Hals (c. 1582-1666), care s-a stabilit la Haarlem, însă era născut în orașul 
Anvers din sud. Portretiștii anteriori se inspiraseră din opera lui Jan van 
Eyck (c. 1390-1441), înfățișând chipuri si trupuri pe fundaluri monocrome 
austere. Lucrările lui Hals ies în evidenţă prin umanitatea lor, prin așezarea lor 
originală în compoziţie si prin pensulatia viguroasă. În tabloul său Portret de 
căsătorie al lui Isaac Massa și Beatrix van der Laen (1622), ambele personaje 
par să se întoarcă și să zâmbească firesc către spectator, transmițând impresia 
unui instantaneu de viaţă. Hals folosea procedeul „ud pe ud", o metodă 
inovatoare și foarte folosită mai târziu de pictorii din sec. XIX. Opera sa 
diferă ca atmosferă și funcţie de multe portrete de grup ale cetățenilor 
olandezi, comandate de obicei de ghilde și de gărzile civice pentru sălile lor 
de întrunire. Prima lucrare importantă a lui Hals a fost Banchetul ofițerilor 
din Corpul de arcași Sf. Gheorghe (pagina alăturată). Acest exerciţiu în mărime 
naturală a fost o capodoperă a portretului dinamic și destul de diferit de 
opera anterioară a artistului. Hals s-a îndepărtat de convenție și și-a amplasat 
personajele într-un aranjament asimetric, cu o diversitate de poze și expresii. 
Rezultatul a fost un portret de grup viu și dinamic. 

Stilul portretistului Jan de Bray (c. 1627-1697) a fost influențat de Hals, 
însă liniile sale și felul în care și-a abordat subiectele erau mult mai fine. În 
Reprezentanții orfelinatului din Haarlem (1663), scena lui de Bray este foarte 


bine organizată, iar modelele privesc direct către spectator, cu capul aproape 
la același nivel. Unele dintre cele mai faimoase dintre aceste portrete de grup 
au fost realizate de Rembrandt Harmensz. van Rijn (1606-1669), iar dintre 
ele face parte faimosul portret al companiei de militie, Rondul de noapte 
(1642; vezi p. 226). 

Istoriile religioase lăsau loc poveștilor obișnuite, care se încadrau într-o 
categorie nouă, denumită pictură de gen. lermenul a fost folosit începând 
cu sec. XIX pentru a desemna scene care aveau loc în berării, bucătării, curți 
și bordeluri, în care era reprezentată viața cotidiană a oamenilor obișnuiți. 
Aceste scene sunt exemplificate în opera lui Johannes Vermeer (1632-1675), 
Pieter de Hooch (1629-1684) și Gerard Terborch (1617-1681). Despre 
lucrarea Conversatie galantă a ultimului dintre aceștia (dreapta, sus), 
cunoscută anterior sub numele de Ceartă părintească, s-a crezut mult timp 
că avea ca subiect un tată care își ceartă fiica. Dar studiile asupra unei 
versiuni ulterioare, refăcute, a operei au arătat că bărbatul tine între degete 
o monedă. Acest detaliu, alături de proeminenta imaginii patului, au dus la 
ideea că bărbatul este un client, iar tânăra o prostituată. Pictura dovedește 


c. 1635 1645 1648 1656 c. 1662-1664 1665 


Pictorul de flori Jan Care! Fabritius Independența Rembrandt este declarat Lecţia de muzică a lui Adriaen van Ostade 
Davidsz. de Heem (1622-1654), fost ucenic Provinciilor Unite este falimentar; toate averile Vermeer dovedeşte o (1610-1685) pictează 
(1606-1683/4) vine la al lui Rembrandt, recunoscută oficial prin și picturile lui sunt nouă abordare a Doctorul în cabinetul său. 
Anvers si se înscrie în pictează un Autoportret Pacea din Westfalia. vândute. perspectivei. 

Breasla Sf. Luca. evocator, în care se 


resimte influența operei 
vechiului său maestru. 
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talentul de neegalat a lui Terborch in reprezentarea materialelor textile. Curtea 


unei case din Delft (p. 223, jos) a lui De Hooch evidentiazá felul atent in care 
analizeazá arhitectura. 

De Hooch a înfățișat de multe ori curți, deoarece îi permiteau să exploreze 
efectele perspectivei; scena din curtea din Delft oferă o priveliște prin pasaj către 
strada de dincolo de acesta. La fel ca Vermeer de Hooch prefera detaliile, care 
se regăsesc în culorile contrastante și în materialitatea cărămizilor diferite, Însă 
personajele umane din tablourile lui Hooch sunt mai puţin evidențiate decât cele 
care apar în scenele lui Vermeer, cum ar fi în Lăptăreasa (c. 1658; vezi p. 228). 

Rembrandt este faimos mai ales pentru autoportretele sale; însă, prin 
inventivitatea sa de portretist, a fost unul dintre cei câţiva artisti din Republica 
Olandeză care au pictat povestiri istorice. A înfățișat de multe ori scene din 
Vechiul Testament, lucrări de dimensiuni apropiate de scara umană, în ele artistul 
folosind clarobscurul pentru a spori ideea de dramatic. Cu toate că imaginile cu 
povești biblice erau la mare căutare în toată Europa catolică, mai ales în Italia, 
unde barocul (vezi p. 212) era la apogeu, acestea erau respinse de o naţiune 
protestantă care nu dorea să folosească imagini în biserică. În Europa, Războiul 
de Treizeci de Ani dintre 1618 și 1648 a dus la declinul Sfântului Imperiu Roman 
de Natiune Germană, la eliminarea ornamentelor din biserici și la reducerea 
acestora la simple interioare. Acest lucru este vizibil mai ales în reprezentările 
riguroase ale interioarelor de biserici, realizate de Pieter Saenredam (1597-1665). 
Acesta s-a specializat în „portrete“ de biserici și a inventat un nou subiect, 
al reprezentărilor arhitecturale realiste. A lucrat metodic, producând mai 
multe schite pregătitoare și folosind știința perspectivei, si a realizat imagini 
meticuloase ale clădirilor. Goliciunea zidurilor albe se regăsește în lucrări 
precum Interiorul bisericii Sf. Odulphus de la Assendelft (deasupra), tablou care 
a fost terminat în 16 ani. 


Natura moartă a fost alt gen care s-a dezvoltat în epoca de aur olandeză 
si multe dintre compoziţiile aparent simple transmit mesaje complexe. Pentru 
drima dată, obiectele de lux, florile, alimentele și vasele de bucătărie au devenit 
subiect de tablou. Dispuse pe mese, pictate de obicei în mărime naturală și 
așezate pe fundaluri simple, obiectele erau alese pentru sensul lor simbolic, dar și 
pentru calitățile materialelor din care erau confecționate și suprafețe. Un tip de 
natură moartă, numit vanitas, folosea obiecte precum clepsidre, cranii și lumânări, 
simboluri care amintesc privitorului că, deși viața poate fi plină de bogății, moartea 
e inevitabilă. 

Willem Claesz Heda (c. 1594-1680) a fost unul dintre cei mai renumiţi pictori 
de natură moartă din sec. XVII. El alegea de obicei obiecte delicat colorate, din 
viaţa cotidiană, cum ar fi farfurii, căni, pesti și pâine, În tablouri precum Natură 
moartă cu pahar aurit (dedesubt), Heda a așezat la un loc o pâine tăiată, o farfurie 
cu stridii, un ulcior și un pahar verde cu mare talent și gust. O coajă de lămâie 
în spirală în dreapta cadrului conferă un contrast puternic de culoare paletei de 
nuanțe pale. Heda a fost un adevărat maestru în reprezentarea alamei, argintului 
și sticlei, în felul în care lumina se reflectă pe aceste suprafete netede și lucioase. 
Altă categorie populară de natură moartă era pictura de flori, exemplificată de 
lucrările lui Ambrosius Bosschaert (1573-1621). În tabloul Natură moartă cu 
flori (dreapta), florile în culori vii sugerează natura trecătoare a frumuseţii, iar 
dimensiunea și strălucirea lor arată faptul că doar puterea artei a făcut ca aceste 
petale să nu se vestejeascá. 

Trăsătura distinctă a artei olandeze este reprezentată de imaginile câmpiilor 
întinse ale Olandei, vizibile în multe privelişti panoramice ale regiunilor rurale, 
cu întinderi imense de cer, Țara era conștientă de fragilitatea teritoriului său, 
din care o mare parte fusese scos din mare și se afla sub nivelul mării. Peisajele 
realizate, între alții, de Jan van Goyen (1596-1656) si Jacob van Ruisdael 
(c. 1628-1682; vezi p. 230), sunt caracterizate prin linii joase ale orizontului, lumină 
subtilă și spontaneitatea vederii. Același lucru se poate spune și despre opera lui 
Salomon van Ruysdael (c. 1600-1670), specializat în peisaje. În timp ce corăbiile 
cărora li se datorează comerțul și bogăţia Republicii Olandeze sunt reprezentate 
în detalii minutioase, marea și cerul reflectă efectele atmosferice și lumina. Există 
multe dovezi că artiștii peisagisti ai perioadei au studiat și au desenat în aer liber. 
Indiferent dacă redau sau nu un anumit loc, toate priveliștile au un realism tipic 


pentru arta epocii de aur olandeze. AB 


4 Interiorul bisericii Sf. Odulphus de la Assendeift 
(1649) 
Pieter Saenredam - 
50 x 76 cm 
Rijksmuseum, Amsterdam, Olanda 


ulei pe lemn 


5 Natură moartă cu flori (1607) 
Ambrosius Bosschaert - ulei pe cupru 
25 x 19 cm 
Colecţie particulară 


6 Natură moartă cu pahar aurit (1635) 
Willem Claesz. Heda - ulei pe pânză 
88 x 113 cm 
Rijksmuseum, Amsterdam, Olanda 
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Rondul de noapte 1642 
REMBRANDT HARMENSZ. VAN RIJN 1606-1669 


ulei pe pânză 
379,5 x 453,5 cm 
Rijksmuseum, Amsterdam, Olanda 


4 GHID 
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A 


n 1642, în punctul culminant al carierei sale, Rembrandt Harmensz. van Rijn 

a primit prestigioasa comandă de a picta un portret mare de grup al unei 

gărzi civile. Cunoscut sub numele de Rondul de noapte, tabloul s-a numit initia 
Compania căpitanului Frans Banning Cocq și a locotenentului Willem van Ruytenburch. 

În întuneric și în sunetul unei tobe, grupul se pregătește să înceapă marsul sub 
stindardul ridicat. În centrul compozitiei, în negru, decorat cu o banderolă roșie și 
ținând în mână un baston, se află căpitanul Frans Banning Cocq (1600-1655), care 
deschide drumul cu braţul întins. Este urmat îndeaproape de locotenentul său, 
îmbrăcat în splendide veșminte galbene cu auriu 

Portretele de grup ale milițienilor civili erau obișnuite în sec. XVII în 

Republica Olandeză. Ceea ce este extraordinar și unic în tabloul lui Rembrandt 
este faptul că în loc să îi aseze pe membrii grupului într-un șir ordonat și să 
acorde fiecărei persoane spațiu și importanță egale, artistul creează o scenă plină 
de dinamism, asemănătoare cu o povestire istorică, în care gărzile se pregătesc 
să intre în formatie. Fiecare dintre personaje a plătit o taxă pentru a fi inclus în 
tablou si toti au numele înscris pe un scut din fundal. Rembrandt dramatizeazá 
scena prin folosirea zonelor întunecate, cu accente de lumină pe fiecare chip, 
cască și armă. AB 


«3» DETALII 


| BĂRBAT ARMÂND PUSCA 


În Republica Olandeză, milițienii 
erau recunoscuți după armele 
pe care le purtau. Cei din acest 
grup erau cunoscuţi sub 
numele de kloveniers sau 
archebuzieri, după armele de 
foc cu țeavă lungă pe care le 
foloseau — klover sau archebuză. 
Aici, un bărbat îmbrăcat în roșu 
își încarcă arma 


2 AUTOPORTRETUL LUI 
REMBRANDT 


Rembrandt a semnat tabloul în 
colțul din stânga jos și a inclus și un 
autoportret în spatele unui sulitas 
din spatele compoziției. Artistul 
este ușor de recunoscut după nasul 
proeminent și după faimoasa lu 
beretă; pare să tragă cu ochiul la 
întreaga scenă, ca și când s-ar uita 
prin gaura cheii 


3 LOCOTENENTUL 


Van Ruytenburch poate fi 
identificat ca locotenent 
deoarece poartă un partisan 
(armă cu o lamă lată de fier) 
și primește ordine de la 
căpitan, Crucile din blazonul 
orașului Amsterdam îi 
decorează umerii, dovedind 
faptul că milițienii sunt 
archebuzieri din Amsterdam. 


4 FRUNZE DE STEJAR PE 
CASCĂ 


Bărbatul aplecat care tocmai a tras 
cu arma, din spatele căpitanulu 
Frans Banning Coca, poartă o 
cască pe care apare o frunză de 
stejar: Acesta era simbolul 
raditional al archebuzierilor si 
reprezintá una dintre numeroasele 
aluzii din acest tablou la breaslá si 
a Amsterdam. 


5 FATA ÎN AURIU 


n stánga cápitanului apare 
imaginea neasteptatá a unei 


inere imbrácate in auriu. 
Aceasta este mascota 
companiei, iar pe centura ei 
apare o pasáre moartá. 
Grupurile de militie aveau ca 
blazon o gheară de pui, iar 
ghearele păsării moarte fac 
referire la acest simbol. 


(OPROFILUL ARTISTULUI 


1606-1630 

Rembrandt se naște la Leiden, ca fiu al unui proprietar de moară. 
Merge la Universitatea din Leiden, însă nu termină studiile. Devine 
ucenicul unui pictorlocal,Jacob van Swanenburgh (1571-1638), la 
care rămâne timp de trei ani. Își termină ucenicia în 1624 în 
Amsterdam, cu Pieter Lastman (c. 1583-1633). 


1631-1638 

După ce primește laude și încurajări de la negustorul de artă 
Hendrick van Uylenburgh (c. 1587-1661), Rembrandt se mută la 
Amsterdam. În 1632 primeşte comanda de a picta Lecţia de 
anatomie a doctorului Nicolaes Tulp (1632). În 1634 se căsătorește cu 
nepoata lui Uylenburgh, Saskia (1612-1642). Cuplul are patru copii, 
însă doar unul supraviețuiește. 


1639-1655 

Artistul cumpără o casă mare, pe care o folosește si ca atelier, și 
alcătuieşte o colecţie de artă si curiozitáti. Rembrandt își folosește de 
obicei familia drept modele și pictează și numeroase autoportrete. 
Soția lui moare în 1642. El își va găsi ulterior o tovarășă în servitoarea 
lui, Hendrickje Stoffels (| 626-1663), cu care va avea o fiică. 


1656-1669 

Cheltuielile exagerate ale lui Rembrandt, scăderea producţiei și 
refuzul de a face compromisuri în privința principiilor sale artistice îl 
duc pe artist la datorii mari. Este declarat falimentar și obligat să își 
vândă casa. Artistul este îngropat în cimitirul săracilor. 


“JURNALUL VIZUAL AL LUI 
REMBRANDT 


Rembrandt s-a pictat in multe feluri de-a lungul vietii. 
S-au păstrat 86 de portrete, care alcătuiesc un jurnal 
vizual al artistului, de la tinerețe până la bătrânețe. 
Autoportretul impresionant de mai jos a fost făcut în 
1640, când artistul avea 34 de ani și se afla la apogeul 
carierei. Rembrandt a ales intenționat să se picteze 
sub forma unui mare maestru, iar compoziția cu 
așezarea în trei sferturi este asemănătoare cu cea 
folosită de Tiziano (c. 1485-1576) în portretul Bărbat 
cu mânecă matlasată (c. 1510) si de Rafael (1483-1520) 
în Portretul lui Baldassare Castiglione (c. 1514-1515); 
Rembrandt îi studiase pe ambii artiști. Costumul său 
elegant face referire la autoportretul lui Albrecht 
Dürer (1471-1528) în 1498, care îl prezintă pe artist 
în veșminte de 
nobil. Realizările - 
l-au încurajat 

pe Rembrandt 

să realizeze 
autoportrete, 
care au fost 
colectionate de 
cunoscători si 

au contribuit i 
la creşterea 
reputației sale. 
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Laptareasa c. 1658 
JOHANNES VERMEER 1632-1675 


tai 


I 


ulei pe pânză 

45,5 x 4| cm 
Rijksmuseum, Amsterdam, 
Olanda 


x ntr-un interior golas de sec. XVII, o tânără femeie robustă toarnă cu aterz= esee 
ta? GH | D din ulcior în castron. Concentrarea ei sporește seninătatea scenei în care segue 


zgomot sugerat este cel al laptelui care curge. Toti acești factori fac ca atmagssees 


să fie foarte intimă, iar timpul pare încremenit. Johannes Vermeer face ca un mamei 
obișnuit să aibă un impact dramatic. 

Artistul era maestru al observării cotidianului si a acordat o mare aterte Ges R 
după cum demonstrează cuiul din perete și petele de pe tencuială. Felul în == 
ratează lumina și umbra dovedește un mare talent; lumina care cade pe 3 ze 
îi scoate în evidenţă braţele albe si directioneazá privirea spectatorului către gaz 
Galbenul și albastrul veșmintelor și sortului femeii strălucesc în lumină si sum vex 
ata de masă albastră și în obiectele de pe masă. 

Cu toate cá Lăptăreasa nu este un portret, este evident că tabloul 2 ox pam 
în urma observaţiei directe si că trăsăturile înfățișate atent ale femeii apa-1 ume 


persoane reale (este posibil ca servitoarea familiei Vermeer; Tanneke E,spo= sa š 


scop să redea scena estetic si emotionant. AB 
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®© DETALII 


| LUMINA 


Fereastra este o sursă de lumină 
în încăpere. Faptul că Vermeer 

a introdus un panou spart îi 
demonstrează atenţia pentru 
detalii; felul în care lumina intră prin 
acea deschizătură demonstrează 
folosirea subtilă a luminii. Lumina 
din fereastră cade asupra găleții 

de alamă, care strălucește lângă 
peretele aflat în umbră. 


2 CUIUL DIN PERETE 


Chiar în partea de sus a 
imaginii, deasupra capului 
lăptăresei, a fost bătut un cui 
în perete. Acest detaliu realist 
duce cu gândul la un tablou 
sau o hartă pe care Vermeer 
o agátase initial pe perete, 
însă a pictat ulterior peste ea, 
pentru a nu distrage atenția 
de la personaj. 


3 FAIANTA DE DELFT 


Vermeer s-a născut în Delft, un 
oraș faimos pentru ceramica sa 
Una dintre plăcile de faianță de 

la baza zidului îl înfățișează pe 
Cupidon, zeul iubirii, care, alături 
de încălzitorul pentru picioare, 
era o emblemă a lascivitátii 
feminine. Includerea acestuia avea 
probabil ca scop să pună în 
evidență cumpătarea personajului 


4 PĂINEA 


Vermeer este renumit 
pentru atenția acordată 
detaliilor. Văzută de departe, 
coaja de pâine din coșul de 
pe masă pare convingătoare 
și realistă; la o privire mai 
atentă, se observă că este 
obţinută din nenumărate 
puncte de culoare puse unul 
ângă altul 


5 TĂBLIA MESEI 


Dacă lăptăreasa este văzută de 

os, tăblia mesei este pictată 
dintr-un unghi ușor ridicat și este 
înclinată în față pentru a-i permite 
privitorului o vedere dară asupra 
obiectelor prezentate, Discrepanta 
subtilă în perspectivă fi permite 


ui Vermeer să aibă control 
asupra subiectului său și a vederii 
privitorului. 


(O PROFILUL ARTISTULUI 


1632-1654 

Nu se știu prea multe despre prima parte a vieţii lui Vermeer, 
În 1652, după moartea tatălui său, el preia afacerea cu tablouri 

a acestuia. În aprilie 1653 se căsătorește cu Catherina Bolnes și 
se convertește la catolicism, În același an intră în Breasla Sf, Luca, 
o asociaţie a pictorilor. 


1655-1657 

Creează primele picturi despre care avem informatii — Hristos În 
casa Martei și Mariei (c. 1654-1656) si Diana si ínsotitoarele ei 

(c. 1653-1656); Codoasa (1656) este pnntre primele lucrări semnate 
ale lui Verrneer; bărbatul care tine o cupă cu 
autoportret. În 1657 pictează primul tablou de gen, Tânără atipitd, iar 
Pieter van Ruijven, un cetățean bogat din Delft, devine patronul său 


fiind poate un 


1658-1667 

a maturitate pictează unul dintre tablourile sale preferate, Stráduta 
(c. 1658), și singurul său peisaj. Priveliste din Delft (c. 1660-1661). 
De asemenea, realizează interioare domestice detaliate si armonioase 


1668-1675 

După anii | 660, opera lui Vermeer devine tot mai stilizată. Un 
contemporan îl descria drept un „pictor renumit"; în 1670 devine 
din nou șef al breslei, Izbucnirea Războiului franco-olandez în 1672 


îi imputineazá veniturile. După moartea sa, văduva lui rămâne cu 
multe datorii. 


„CERAMICA DE DELFT 


În colțul din dreapta jos al tabloului Lăptăreasa este vizibil 
un rând de faianță de Delft. Vermeer a activat în perioada 
principală de producție a faiantei faimoase, smáltuite, 
colorată în albastru pe fond alb, cunoscute drept faianţă de 
Delft. Meşterii care produceau faianță de Delft au 
aparținut probabil aceleiași bresle de artiști ca Vermeer. 
Până la sfârșitul sec. XVI, doar cei bogați isi puteau 
permite să cumpere această ceramică. După căderea 
orașului Anvers în 1585, mulți olari flamanzi s-au stabilit în 
apropiere de Delft. Când importul de porțelan chinezesc 
a început să amenințe comerțul olandez, meșterii au 
început să imite portelanul si au creat faianta de Delft. 
Spre deosebire de porțelan, faianta de Delft este realizată 
dintr-un amestec de argilă acoperit cu glazură după ce e 
scos din cuptor. Obiectele variau de la cele casnice, 
cotidiene, până la cele de lux, care se găseau în casele 
bogatilor. Faianta era folosită de obicei pe pereți pentru 
a opri igrasia, însă tablourile de faianţă se foloseau și în 
scop decorativ. Cele 

mai răspândite erau 
subiectele biblice și 
mitologice, dar și scenele 
locale din Delft (stânga) 
și din regiunea rurală 
olandeză. Erau folosite si 
peisaje orientale, datorită 
popularității portelanului 


chinezesc. 
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Peisaj cu castel in ruiná si bisericá 1665 
JACOB VAN RUISDAEL c. 1628-1682 


ulei pe pânză 

109 x 146 cm 

Galeria Naţională, Londra, 
Marea Britanie 
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A 


n noua Republică Olandeză protestantă, unde Biserica nu mai cerea imagini 
religioase, patronii laici preferau mai ales picturile înfățișând peisaje din 
Olanda. Acest peisaj în aer liber, realizat de Jacob van Ruisdael, poate fi 
considerat pe bună dreptate o imagine a cerului, deoarece o mare parte a 
tabloului este ocupată de cer si nori. Imaginile exterioare de acest tip, apărute 
pentru prima dată în Olanda sec. XVII, reprezentau un nou tip de pictură. 
Deși peisaje naturale existau de mult timp în pictură, acestea reprezentaseră 
întotdeauna fundalul pentru subiectele istorice, mitice sau biblice. Aici, peisajul 
este subiectul central. Este tentant să credem că acest loc, pustiu și nesfârșit, 
este o reprezentare topografică a unui spațiu real. Însă tabloul nu redă un 
oc precis, ci reprezintă o vedere generalizată asupra Gooiland, o regiune din 
centrul Olandei. 
Cu toate că peisajul din tablou este, incontestabil, opera lui Ruisdael, 
păstorii si animalele vizibile în colțul din stânga jos au fost pictate de Adriaen 
van de Velde (1636-1672), specialist în reprezentarea de oameni si animale. 
Această colaborare între artisti diferiți era ceva obisnuit în pictura olandeză; 
Ruisdael a mai lucrat si cu Philips Wouwerman (1619-1668) si Jan Lingelbach 


1622-1674). Pictura este tipică pentru opera lui de maturitate, pásunea 
însorită contrastând puternic cu cerul prevestitor de furtună, pentru a sugera 
prezenţa divină într-un mod destul de diferit de imaginarul religios dinainte 
de Reformă și, în același timp, foarte natural. AB 


O DETALII 


| CERUL 


Norii de furtună sunt pictați 
ca și când ar fi văzuţi de jos, iar 
volumul lor este redat prin 
folosirea razelor de lumină 

și umbră. O privire mai atentă 
dezvăluie faptul că aceste 
forme fără greutate sunt 
reprezentate doar prin 

câteva tușe vizibile și radiale. 
Ele sporesc senzaţia de mișcare 
pe cer și îl conving pe 
spectator că vântul animă 
scena. Natura schimbătoare 

a vremii este sugerată de 
această mișcare și de o 
spărtură în nori. 


2 LINIA ORIZONTULUI 


Orizontul a fost coborât 
la o treime din înălțimea 
compoziției, implicând o 
perspectivă joasă. Linia 
orizontului este întreruptă 
doar de turla bisericii și 
de o moară de vânt, dând 
senzația de infinit și 
atrăgând privitorul în 
interiorul scenei. 


3 CERUL REFLECTAT ÎN APĂ 


În acest peisaj este surprinsă 

și o a doua imagine: în prim-plan, 
cerul și castelele se reflectă 
perfect în întinderea liniștită 

a apei. Cu două sute de ani 
înainte, arhitectul și scriitorul 
Leon Battista Alberti 
(1404-1472) spusese că 
pictura este „actul reproducerii, 
cu mijloacele artei, a suprafeței 
apei". Ruisdael ia această 
observaţie la propriu, folosind 
o tehnică desăvârșită pentru a 
crea o reflexie perfectă a 

unui peisaj pe jumătate 
maginar. 


4 PERSONAJELE UMANE 


Două personaje așezate 

se odihnesc în spate. în 

stânga tabloului. Micsorate 

de peisajul din jurul lor ele 
ilustrează locul omului în 
creația lui Dumnezeu, ca un 
ecou al lucrărilor religioase 
anterioare. Prezența păstorilor 
care păzesc turma reprezintă 
o aluzie la Arcadia clasică 


(OPROFILUL ARTISTULUI 


c. 1628-1644 

Náscut sub numele de Jacob de Goyer ín Haarlem, capitala Olandei 
de Nord, artistul primeste primele lectii de picturá de la tatál sáu, 
Isaak de Goyer negustor de artă si rame, care ulterior își ia numele 
van Ruysdael, și de la unchiul său, Salomon van Ruysdael, specialist în 
peisaje urbane și râuri. Si Jacob îşi schimbă numele, însă îl scrie 
Ruisdael. 


1645-1655 

În 1645, artistul produce primele lucrări datate. În această perioadă 
se concentrează pe studierea naturii și pe reproducerea acesteia în 
lucrări cu o construcţie simplă. Călătorește mai multi ani în estul 
Olandei și vestul Germaniei pentru a-și exersa tehnica și a vedea 
peisajele împădurite și deluroase. 


1656-1660 

În 1656, Ruisdael se stabileşte la Amsterdam, unde va rămâne 
aproape tot restul vieţii. În | 659 devine cetățean al orașului 
Amsterdam. Opera lui continuă să aibă ca subiecte peisaje 
uminate spectaculos, având în centru dealuri, păduri și cascade. 

În 1660 scrie un certificat pentru un elev al său, Meindert 
Hobbema (1638-1709), aceea fiind singura dovadă că a avut elevi. 


1661-1682 
Ruisdae! se întoarce în Haarlem, la sfârșitul unei cariere prospere. 
Este înmormântat în catedrala orașului. 


PEISAJUL: ARTA NORDULUI 


Picturile înfățișând privelişti deschise si panorame 
spectaculoase, cum ar fi tabloul Peisaj cu Fuga în Egipt 
(1563; dedesubt) al lui Pieter Brueghel cel Bătrân 

(c. 1525-1569), erau foarte apreciate în Europa de 
Nord în secolele XVI si XVII. Pictura peisagistică era 
încurajată și promovată și de protestanți. care 
considerau că artiştii ar trebui să înregistreze creațiile 
lui Dumnezeu. Însă actul copierii în defavoarea 
originalității era respins de unii și ridiculizat de 
Michelangelo, despre care se spune că ar fi exclamat: „În 


Flandra se pictează pentru a surprinde cu precizie 
exteriorul... Artiştii pictează țesături şi zidărie, iarba 
verde de pe câmpii, umbra copacilor, râuri si poduri, pe 
care ei le numesc peisaje, cu multe personaje de o parte 
si de alta. Desi plăcute pentru unii, toate astea sunt 
făcute fără rațiune si nu au legătură cu arta..." 
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PICTURA 
RAJPUT 


| Asavari Ragini, foaie din ragamala Chawand ablourile rajputane sunt inchinate culturii de la curte si povestilor pline de 
(e E) $ » culoare din trecutul Indiei. Ele vorbesc despre viziunea hindusá asupra lumii 
Nasirud-din - guasá pe hârtie ; ; x; X Ses Na eis $ ; n 
20V [Sem și despre bhakti, o mișcare religioasă din India hindusă medievală. Comandate 
MuzeulVictoria și Albert, Londra, de numeroșii conducători hinduși Rajput ai regatelor din nordul, centrul și vestul 
Marea Britanie regiunii munţilor Himalaya, între sec. XVI și sec. XIX, aceste picturi ca niște bijuterii 


2) Zeal dhip demite Varahi fil dini seria erau atât de mici, încât puteau fi ținute în palmă și admirate. Picturile rajputane 


Tantric Devi (1660-1670) din regiunile de deal himalayene sunt cunoscute sub numele de picturi Pahari (din 
Kripal din Nurpur - acuarelă, aur, argint și munți); cele care proveneau din statele Mewar, Marwar; Bikaner; Jaipur; Bundi, Kota și 
aripi de cărăbuș pe hârtie ; ; ; | Dai ii ; ; 
LAS Kishangarh sunt denumite picturi Rajasthani, iar cele din Malwa si Bundelkhand sunt 
x 21,5 cm fă 

Muzeul de Artă din San Diego, SUA centrakinalcne. 

Intre jumătatea sec. XVI si începutul sec. XVIII, bogăția si puterea dinastiei mogule 

3 Radha și Krishna la plimbare într-un cráng a făcut ca arta islamică să influențeze arta si arhitectura din cea mai mare parte a 
(1820-1825) wo a de cM 5. . > i 
^ P x regiunii nordice a subcontinentului indian. Desi pictura rajputană a avut influente 
utor necunoscut : guasá pe hârtie i ' j f 

28 x 20 cm mogule atât în conţinut, cât si în stil — mai ales în arta portretului, care nu fusese deloc 
Muzeul Victoria și Allsert, Londra, folosită în lumea zeilor și zeitelor hinduse — etosul artei Rajput era special și constituia 


Marea Britanie 


o dovadă a culturii băștinașe a Indiei. 


1567-1568 


Împăratul mogul Akbar Un exemplu timpuriu de Ultimul stat rajputan se Primele picturi ragamala Printre primele picturi Școala Kota de pictură 
disvruge capitala Mewar pictură Mewar provine din supune stăpânirii mogule sunt realizate la școala Malwa este seria Rasikapriya  Rajiput începe să 
de la Chittor, însă Rana Chawand. Acest stil viu când Rana Amar Singh Marwar de pictură (poem ce analizează folosească în portrete 
Udai Singh fuge și continuă până când este din Mewar semnează un Rajput din Pali. sentimentul iubirii), o culori vii și linii apásate. 
întemeiază o capitală asimilat de influențele tratat cu prințul Khurram lucrare conservatoare,cu | 
noua la Udaipur: mogule din 1680. (ulterior sahul Jahan). compoziție plată si fundaluri 

întunecate. 
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Un element esential al picturilor rajputane era teoria esteticá indianá rasa 
(sentiment sau emotie), care punea accent pe rolul artistilor si al privitorilor 
în experienţa artistică. Artistul alegea să transmită una dintre cele nouă stări 
emoţionale, iar reprezentările erau interpretate și evaluate de către privitor, 
denumit rasika, sau specialist. Dragostea este sentimentul cel mai folosit în 
pictura rajputană, fiind exprimat atât în forma sa romantică, cât și în cea divină. 

Fila Asavari Ragini (pagina alăturată) provine din statul Rajasthani Mewar, 
care și-a dezvoltat sensibilitatea artistică dintr-un mod timpuriu de pictură 
Rajput, provenită din manuscrisele liniare jainiste cu anluminuri din vestul 
Indiei și din diversele tehnici de pictură ale sultanatului. Foaia redă sentimentul 
sringara rasa, dragostea erotică: o fată din trib își așteaptă iubitul cântând 
melodii melancolice de dragoste, Foaia face parte dintro serie de picturi 
ragamala (ghirlandă de melodii) și are ca scop reprezentarea vizuală a 
versurilor care doresc să surprindă esența unei raga (melodie). 

Unele state Rajasthani și central-indiene, cum ar fi Mewar și Malwa, au 
continuat să producă tablouri și în secolele XVII și XVIII, într-un stil simplu și 
expresiv, exemplificat de Asavari Ragini, aproape fără nici o influenţă a artei 
stăpânitorilor moguli, care atunci dezvoltaserá deja un stil mai rafinat si mai 
naturalist. Alte regate Rajput, cum ar fi Marwar, Jaipur, Bikaner si Kishangarh, 
au adoptat în stil elemente din atelierele mogule din Delhi sau din alte 
regiuni, primind în atelierele lor artiști moguli sau imitând picturile mogule. 
De asemenea, arta rajputană a fost influenţată de cea a regiunilor 
îndepărtate ale Indiei; de exemplu, Krishna ridică muntele Govardhan 
(c. 1690; vezi p. 234) încorporează elemente ale picturii Golconda, din 
provincia sudică Deccan. 

Picturile Rajput Pahari timpurii din regiunile de la poalele dealurilor sau 
din vestul munţilor Himalaya erau realizate întrun stil dinamic, exemplificat 
în Zeița cu chip de mistreț, Varahi (dreapta, sus) din micul stat deluros 
Basohli. Acest tablou o înfățișează pe Varahi, consoarta lui Varaha (Vishnu în 
încarnarea lui de mistreţ), care stă semeatá pe un tigru impunător, ținând 
în numeroasele ei mâini embleme ale atributelor sale. Lucrarea realizată în 
culori vii este evidenţiată prin bucățele micute, strălucitoare, lipite pe hârtie 
pentru a imita bijuteriile. 

Ulterior, picturile Pahari au fost foarte influențate ca stil de arta de la 
curtea Indiei mogule conduse de șahul Mohamed (a domnit în perioada 
1719-1748). Statele de deal Guler și Kangra au dezvoltat un stil rafinat și 
tehnic, în care bărbații înalți și frumoși și femeile micute și gratioase jucau 
un rol important în povestea populară despre Krishna și Radha, sau în 
Rasamanjari, un poem despre stările și nuanțele iubirii: iubire interzisă — unul 
dintre iubiți tânjind după celălalt — sau iubire împlinită. Radha și Krishna la 
plimbare într-un crâng (dreapta, jos) este o lucrare tipică pentru arta Kangra, 
prin faptul că natura este înfățișată ca un paradis luxuriant și verde — însă în 
manieră naturalistă — astfel că profunzimea artistică și perspectiva joacă un 
rol important. Personajele frumos conturate populează o lume fermecătoare 


a fanteziei, menită să reprezinte o viziune a raiului. RA 


c. 1690 1727 1735 1770 1790 


Ustad Sahibdin 

(c. 1601-1700) pictează 
Krishno ridică muntele 
Govardhan (vezi p. 234), 
filă din Bhagavata Purana. 


Primele picturi Pahari din 
regiunile de dea! sunt 
realizate în stil Basohli și 
folosesc culori primare. 
Acest stil continuă până la 
jumătatea sec. XVIII. 


Jai Singh întemeiază 
Jaipur, orașul roz, în faza 
finală a arhitecturii 
rajputane. Mai târziu, 
centrul orașului 
înconjurat de ziduri 


va fi Hawa Mahal (1799). 


Rajputana este anexat 
de Imperiul Maratha; 
prim-ministrul șahului 
Raja, Baji Rao |, 
coordonează 
expansiunea agresivă 
a imperiului. 


Școala de pictură Kangra 
promovează naturalismul 
și senzualitatea; atinge 
apogeul în timpul 
domniei lui Raja Sansar 
Chand (1775-1823). 


Forțele Marathas 

le înfrâng decisiv pe cele 
Rajput la Jaipur și pe 
moguli la Patan, zdrobind 
orice speranță de 
independență pentru 
Rajput. 
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Krishna ridicá muntele Govardhan c. 1690 
USTAD SAHIBDIN c. 1601-1700 


| KRISHNA 


Bhagavata Purana il proclamá 


2 INDRA 

Krishna ridicá muntele 
pentru a-i adáposti pe 
adepții săi de Indra, zeul 


pe Krishna, a opta încarnare 

a lui Vishnu, zeitate supremă și 
povestește viața sa pe pământ. 
Aici, Krishna cel albastru este 


vedic al tunetului, înfățișat 
aici călare pe elefantul său 
încoronat și împodobit cu alb, Airavata. Indra este 
bijuterii, pentru a arăta că, 
deși trăiește pe pământ 
ca un simplu vácar este 
rege între regi. 


reprezentat între nori negri 
de furtună, care ameninţă 
să-i distrugă pe săteni 
pentru a-i pedepsi. 


234 SECOLELE XVII ȘI XVIII 


cest tablou din regatul desertic Bikaner din Rajasthan, nordul Indiei, ilustreazá 
una dintre minunile zeului Krishna, povestitá in Bhagavata Purana, un text 
religios din sec. X. Mitul povestește istoria lui Indra, zeul vedic al tunetului, 
care trimite un potop pentru a-i pedepsi pe sătenii din regiunea Vraja care venerau 
muntele Govardhan în loc să-l venereze pe el. Krishna, un simplu văcar ridică muntele cu 
degetul și îl tine așa timp de șapte zile si șapte nopți, pentru a-i proteja pe săteni si vitele 
acestora de la înec. 

Manuscrisul ilustrat Bhagavata Purana din care face parte acest desen a fost 
comandat de Raja Anup Singh (1669-1698) din Bikaner cărturar sanscrit, războinic si 
politician faimos, patron al artelor si unul dintre cei mai mari regi din Bikaner. Anup 
Singh, care şi-a petrecut ultima parte a vieţii în provincia Deccan, întâi pentru a-l sustine 
pe împăratul mogul Aurangzeb (1658-1707), apoi ca membru al guvernului, a introdus o 
influenţă distinctă din acea regiune în pictură și a trimis acasă un număr mare de tablouri 
pentru a fi imitate de artiștii din atelierul sáu. Nu era deloc neobișnuit ca un atelier de 
pictură mogul sau rajputan să copieze sau să se inspire dintr-o pictură produsă de un 
maestru; probabil că detaliile din Krishna ridică muntele Govardhan au fost copiate dintr-un 
tablou din Deccan. 

În ultima parte a domniei lui Anup Singh a fost introdus un nou stil, de către artiști 
precum Ustad Sahibdin, maestrul care a realizat Krishna ridică muntele Govardhan, pictor 
de curte al conducătorilor din Bikaner. Influențele puternice ale picturii Golconda din 
Deccan sunt vizibile în folosirea culorii violet, în linia delicată si rafinată, în înclinația 
către o estetică mai stilizată și mai puțin realistă și în aspiraţia către o imagine magică 
în pictură, Picturile Golconda erau lăudate și renumite pentru rafinamentul și farmecul 
lor. Krishna ridică muntele Govardhan exemplifică stilul Bikaner de la sfârșitul sec. XVII din 
timpul lui Ustad Sahibdin, cu personaje gingașe, asemănătoare unor păpuși, și linii delicate, 
combinate cu detalii naturaliste, precum vaca născând. RA 


acuarelă pe hârtie 
28,5 x 20 cm 
British Museum, Londra, Marea Britanie 


3 FEMEI RUGÂNDU-SE 


Fecioarele satului (gopi) flutură 
steaguri adorându-l pe Krishna, 
dovedind astfel că acesta este 
stăpânul suprem. Fecioarele 
simbolizează devotamentul 
unic al sufletului față de un 
zeu hindus și apar fn poezia 
ulterioară bhakti despre 
Krishna ca metaforă a 

dorinței de divin, 


4 VACĂ FĂTÂND 


Detaliile precum vaca dând 
naștere unui vitel, celelalte vaci 
și formațiunile stâncoase care 
simbolizează muntele 
Govardhan sunt identice (si 
probabil copiate) cu cele dintr-o 
pictură Deccan din Golconda, 
intitulată Peisaj cu animale si 
asceti. Astfel de reproduceri nu 
erau neobișnuite. 
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ARTA JAPONEZA - PERIOADA EDO x 


|. Tânăr distrându-se cu o curtezană (c. 1680) ei 250 de ani de pace aduși de shogunii dinastiei Tokugawa în Japonia în 
Hishikawa Moronobu : xilogravură colorată 


perioada Edo, între 1603 și 1867, au încurajat înflorirea culturii populare și, 


manual 
e em odată cu aceasta, a artei ukiyo (lumea plutitoare). Ukiyo reflectă învățătura 
Colecţia Takahashi, Japonia budistă care susține că totul este o iluzie, iar în perioada Edo termenul a ajuns să 


semnifice căutarea plácerilortrecátoare. In societatea strict ierarhică a Japoniei din 


2 Actorul Fuji Handayu în rolul Keisei : Š : S DAE ons 
ipee i DIU a NA IN a perioada Edo, negustorii erau considerati pătura de jos, însă dezvoltarea orașelor a 


(c. 1700) i Ñ ase i i a i à 
Torii Kiyomasu - xilogravură fácut ca ei sá aibá libertatea financiará de a se bucura de activitáti de divertisment. 
33 x l6 cm Petrecerea timpului cu curtezanele sau la un spectacol clasic de teatru kabuki erau 
dee dale lol Lat sait ING OR activități de divertisment foarte apreciate, care i-au inspirat pe artiști să picteze imagini 
expresive pentru clientela urbană. Xilogravurile au făcut posibilă reproducerea unui 
3 Tinere ducând sare pe plaja Tago-no-ura, cu număr mare de imagini la costuri reduse, dând astfel naștere circulației în masă a 
muntele Fuji în spate (c. 1767) ukiyo-e (imagini ale lumii plutitoare). Arta nu mai era doar un privilegiu al elitei, publicul 
Suzuki Harunobu - xilogravură color că ^ : E 
acesteia înglobând și marea masă. 
28 x 20,5 cm zi . . r s 
Colectie particulará Incepând cu sec. VIII d.Hr, xilogravurile au fost folosite pentru a reproduce în 


masă texte budiste si imagini votive, însă abia în sec. XVI au apărut cărți laice tipărite. 
Primele cărți sub formă de xilogravură erau ilustrate cu imagini în alb și negru, uneori 
colorate manual. La începutul sec. XVII, în cartierul Saga din Kyoto au apărut versiuni 
tipărite ale literaturii japoneze clasice. Denumite după cartierul din Kyoto unde au 
fost realizate, aceste Saga-bon (cărți Saga) sunt în esenţă cărți de lux caracterizate 
prin texte cu o caligrafie foarte gratioasá, tipărite cu litere culese separat, cu ilustrații 
în alb și negru, în stil tradițional. Publicarea lor a marcat în Japonia începutul unei 
perioade de largă răspândire a cărților, pentru că au fost urmate curând de cărți mai 
ieftine, având ca subiect legende populare și povești cu ilustrații naive. În sec. XVIII, 


1633-1939 


Tokugawa leyasu Are loc primul spectacol Yoshiwara devine singura Sunt emise o serie de lhara Saikaku Matsuo Basho 


(1543-1616) devine de kabuki, coordonat de zonă de teatre si de edicte pentru o politică (1642-1693) scrie (1644-1694), maestru 

shogun și întemeiază Izumo no Okuni bordeluri din Edo. Multe de izolare. Occidentalii romanul Viaţa unui zen și poet, scrie primul 

dinastia Tokugawa în Edo. (n. c. 1572); initial în dintre gravurile ukyio-e sunt expulzati, comertul bărbat îndrăgostit, haiku important, un 
spectacol jucau femei, înfățișează acest cartier. extern e limitat, iar promovând stilul poem de șaptesprezece 
însă în anii | 670 actorii catolicismul este populist ukiyo-zoshi. silabe despre o călătorie 
erau exclusiv bărbați. declarat ilegal. în Honshu. 
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în Japonia existau peste | 500 de edituri, care hráneau apetitul insatiabil al publicului 
pentru cărți cu un conținut divers, de la ficţiune, poezie, povestiri clasice, până la 
ghiduri de călătorie. 

| Primele ilustraţii au fost realizate de artiști anonimi, însă pe la 1670 Hishikawa 
Moronobu (c. 1618-1694) atinsese o asemenea faimă ca ilustrator popular încât a 
început să își semneze lucrările. Mai mult, a avut contribuția cea mai reprezentativă 
la popularitatea stilului ukiyo-e, publicându-și creațiile sub formă de pagini 
independente, separate de text. Lucrarea lui Moronobu Tânăr distrându-se cu o 


curtezană (pagina alăturată) este un exemplu timpuriu al genului shunga (imagini 
de primăvară), ce include imagini erotice deocheate, care reprezentau o parte 
substanţială a lucrărilor multor artiști de ukiyo-e. Paginile tipărite separat au ajuns 
curând la modă, iar imaginile au început să fie judecate după valoarea lor artistică. 
Editorii s-au conformat tendinței și au angajat artisti care să creeze imagini 
atrăgătoare reprezentând actori și femei frumoase. Torii Kiyomasu (c. 1697-1722) 
s-a specializat în yakusha-e (imagini cu actori), imagini animate reprezentând 
actori îndrăgiți de kabuki, care erau celebrități în societatea Edo, iar aceste 

imagini erau folosite de obicei pentru a face reclamă spectacolelor. Portretul 

său, Actorul Fujimura Handayu în rol de Keisei (dreapta, sus), își prezintă subiectul 
îmbrăcat în veșminte foarte ornamentate, pe care sunt pictate semne caligrafice. 
Liniile sale gratioase, libere, și urmele de pensulá în formă conică sunt tipice 
operei lui Kiyomasu. 

Pentru ca aceste tipărituri să fie mai atractive pentru cumpărători, lucrările 
timpurii erau colorate manual, în câteva nuanțe. În anii 1740 a apărut primul tip de 
gravură policromă, benizuri-e (imagini tipărite în roșu); conţineau suprafețe acoperite 
cu culori vegetale roz și verde, într-un contur negru. Dorinţa de a realiza gravuri în 
întregime colorate a dus la inventarea, în | 765, a stilului nishiki-e (pictura brocart) de 
către Suzuki Harunobu (c. 1725-1770), un efect obţinut prin supraimprimarea mai 
multor blocuri într-o singură culoare. Culorile bogat imprimate erau asemănătoare 
celor folosite la nishiki, adică mătase sau brocarturi. În același timp, meșteșugul 
gravorilor și tipografilor a devenit foarte sofisticat, reușind să reproducă perfect 
detaliile fine ale liniilor fluide și delicate din desenele originale ale artiștilor. Imaginile 
în culori vii ale lui Harunobu, care reprezentau tinere elegante, cum ar fi lucrarea 
Tinere ducând sare pe plaja Tago-no-ura, cu muntele Fuji în spate (dreapta, jos) au avut 
succes comercial imediat. Harunobu a juxtapus foarte bine culorile pe costumele cu 
dungi și carouri din acest desen. Temele sale erau inspirate de multe ori din poezia 
clasică, însă personajele erau reprezentate întotdeauna în mediul contemporan, cu 
mare atenție pentru coafurilé și costumele la modă. A dominat lumea artei ukiyo-e, 
publicând sute de imagini delicate, lirice, până la moartea sa, în 1770. Kitagawa 
Utamaro (c. 1753-1806) a dus mai departe reprezentarea femeilor, propunând 
portrete mai realiste, cum ar fi Tânără cochetă (1792-1793; vezi p. 238). Lucrările 
sale au deschis perioada de glorie a gravurilor ukiyo-e în arta japoneză din prima 
jumătate a sec. XIX (vezi p. 290). MA 


1716 - 1736 Anii 1740 


| Kiyomasu realizeazà Se introduc reformele Ín Japonia este permis Apar gravurile benizuri-e. Harunobu realizează Începe reforma Kansei, 
| desene înfățișând actori economice Kyoho un număr limitat de cărți Okumura Masanobu gravuri color nishiki-e, care opreste multe dintre 
| faimosi de kabuki, cum şi se anulează interdicția olandeze și chineze, (1686-1764) și Torii suprapunând mai multe tendințele liberale 
ar fi lucrarea Actorul asupra cărților din Apus. mai ales de știință Kiyomitsu (c. 1735-1785) blocuri pentru a obține anterioare. În 1790, 
Ichikawa Danjuro | în rolul și medicină. sunt printre reprezentanții o singură imagine. sigiliul de cenzură 
lui Takenuki Goro. cei mai importanți ai devine obligatoriu. 
tehnicii. 
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Tânără cochetă 1792-1793 
KITAGAWA UTAMARO c. 1753-1806 


xilogravurá color cu micá 
37,5 x 24,5 cm 
Muzeul National din Tokyo, Japonia 
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itagawa Utamaro a devenit sinonim cu bijin-ga, gen popular ukiyo-e (imagini ale lumii 

plutitoare), care are ca subiect principal femeile frumoase. Utamaro a portretizat 

femei de toate vârstele si din toate clasele sociale, într-un stil realist. Rezultatul cel mai 
productiv al colaborării artistului cu editorul său, Tsutaya Juzaburo (1750-1797), a fost o serie 
de okubi-e (picturi infátisánd portrete vaste). Acestea foloseau un nou format de portret, 
reprezentând personajul până la jumătatea corpului și acordând o atenţie specială trăsăturilor 
feței. Prin felul detaliat în care le observa pe femei, de obicei în intimitate, Utamaro reușea să 
redea nu doar aspectul fizic, ci și personalitatea acestuia și starea de moment. Tânără cochetă 
face parte din seria intitulată Zece studii de fizionomie feminină. Lucrarea prezintă o femeie cu 
părul despletit, care abia a ieșit din baie.Titlul japonez o identifică drept uwaki, un cuvânt care 
sugerează nestatornicie si flirt. Postura ei cochetă, gura ușor întredeschisă si neglijenta hainelor 


(2 GHID 


și a agrafelor subliniază ideea de flirt. MA 


«» DETALII 


| CARTUSUL CU PARAFĂ 


Inscriptiile din cartuș includ titlul 


seriei, Zece studii de fizionomie 
feminină în dreapta şi 
semnătura lui Utamaro în 


stânga. După !790, shogunatul a 


decretat ca toate lucrările 
ukiyo-e să fie analizate si 
marcate cu un sigiliu, astfel că 


sub numele artistului se află un 


sigiliu circular care indică 
aprobarea oficială. Dedesubt 
apare încă un sigiliu, sub forma 
unei frunze de iederă sub 
Muntele Fuji. Este sigla 


editorului Tsutaya, al cărui nume 


înseamnă magazinul de iederă. 


2 FUNDALUL CU MICĂ 


Editorii căutau constant 
tehnici noi pentru a contribui 
la creșterea vânzărilor. 
Fundalul acestei imagini este 
împodobit cu praf de mică 
pentru a crea un luciu metalic. 
Utamaro a fost unul dintre 
primii artişti care au folosit 
materiale scumpe pentru 

tot fundalul. 


3 COAFURA 


Tehnica gravorului și a 
tipografului este la fel de 
importantă ca a artistului, iar 
priceperea lor este vizibilă în 
detaliile fine ale coafurii femeii. 
Utamaro dă de înțeles că este 
o femeie îndoielnică și îi 
înfățișează părul cu o coafură 
dezordonată, din care ies 
agrafe, piepteni si fire de păr. 


4 KOSODE 


Utamaro acordă o mare 
atenţie modelelor de pe 
textile, folosind combinaţii 
subtile de culori pentru a 
crea un efect decorativ. 
Prefera combinaţiile de 
materiale pentru a sugera 
contururile senzuale ale 
formelor feminine. Aici, 
evidenţiază pliurile hainei 
pentru a sugera cochetăria 
ei; kosode (o haină lungă si 
largă, cu o cusătură dreaptă, 
precursoare a kimonoului 
modern) îi cade de pe umăr, 
dezvelindu-i sânul. 


(O PROFILUL ARTISTULUI 


c. 1753-1781 

Utamaro, născut Kitagawa Ichitaro, își schimbă ulterior numele 
conform obiceiului timpului. Data si locul nasterii sale nu se cunosc; 
se crede că s-a născut în Yoshiwara, cartierul plăcerilor din Edo 
(astăzi Tokyo). 

1782-1791 

Este angajat de editorul Tsutaya pentru a ilustra editii de lux de 
kyoka (poeme fn versuri ciudate). Lucrarea sa Daruri ale refluxului 
(1789) devine opera reprezentativá a genului. 

1792-1793 

Publicarea lucrărilor Marile terne de dragoste ale poeziei clasice si 
Zece studii de fizionomie feminină confirmă reputația lui Utamaro ca 
maestru de bijin-ga. 

1794-1803 

Juzaburo moare în |797; pierderea patronului său îl lasă pe Utamaro 
fără o direcţie clară, astfel că lucrările sale încep să piardă din calitate. 
1804-1806 

Utamaro este arestat după ce publică o serie de ilustraţii ce făceau 
referire la biografia interzisă a unui conducător militar din sec. XVI. 
Este închis pentru scurt timp și moare doi ani mai târziu. 
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ARTA CHINEZA - DINASTIA QING 


a începutul sec. XVII, confederatia de triburi care stăpâneau Manciuria 
devenise foarte puternică. În 1644, unificate de conducători puternici, triburile 
au trecut prin Marele Zid, au cucerit Beijingul și s-au declarat noii stăpâni 
ai Chinei. Dinastia Qing pe care au întemeiat-o avea să controleze China până la 
sfârșitul perioadei dinastice, în 1911. 

Împărații dinastiei Qing au adus cu ei tradiţiile și limba manchu, însă au adoptat 
rapid cultura chineză. În sec. XVIII au încurajat alianțele religioase și diplomatice cu 
Tibetul si Mongolia, unul dintre rezultate fiind construirea multor temple budiste ale 
scolii tibetane, mai ales în Beijing. Acestea erau împodobite cu imagini exotice de 
zeități și aveau practici ritualice elaborate. Un obiect tipic este statuia (pagina alăturată) 
lui Lobsang Palden Yeshe (1738-1780), al șaselea Panchen Lama, a cărui întâlnire 
cu împăratul Qianlong în 1780 (cu puţin timp înainte de moartea lui Lama) a fost 
sărbătorită prin redecorarea luxoasă a templelor si prin crearea unor statui noi. Statuia 
este împodobită cu emailuri cloisonné aurite, printr-o tehnică veche; aceasta implica 


formarea unor compartimente prin dispunerea unor contururi de metal pe suprafața 
obiectului de decorat și umplerea lor cu emailul sub formă de pastă colorat; apoi 
obiectul se ardea în cuptor. 


1661-1722 


Manciurienii ocupă 


Manciurienii îi obligă pe Domnia împăratului Kangxi  Cuptoarele imperiale Taiwan, care fusese sub Pictorul iezuit Giuseppe 
Beijingul și întemeiază bărbaţii chinezi să își este considerată epoca de vechi de 600 de ani controlul refugiaților Castiglione (1688-1766) 
dinastia Qing, primul radă părul de pe frunte aur a dinastiei Qing, o din provincia Jingdezhen Zheng Chenggong sosește la Beijing. Arta 
împărat fiind Shunzhi și să-și poarte părul perioadă de realizări din Jiangxi sunt (Koxinga) și Ming, este lui oferă un amestec unic 
(d. 1644-1661);regent este într-o coadă lungă, ca culturale și economice. reconstruite si se reia cucerit de dinastia Qing. de tehnici și teme 
Dorgon. semn al loialității lor. Relaţiile cu manciurienii se producția de porțelan de europene și chineze. 
îmbunătățesc. calitate înaltă. 
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Multi artisti și meșteșugari au fost plătiți de către curte pentru a produce 1 
obiecte pentru palat. cum ar fi tronurile imperiale din lac (vezi p. 242). 
Departamentul Gospodáriei Imperiale controla atelierele din Orasul Interzis 


si din afara lui. Unii artizani erau angajati permanenti, cum ar fi cei din fabrica 
imperială de sticlă, întemeiată în 1696 sub coordonarea iezuitului bavarez Kilian 
Stumpf. Alţi meșteri care lucrau cu materiale precum fildeșul, jadul și metalele 
prețioase au fost chemati în capitală pentru o anumită perioadă. Printre 
meșteșugurile promovate în atelierele din Beijing se număra și o practică 
stranie, ce provenea din sudul Chinei, aceea de a crește tigve în mucegai. |igva 


lua forma elaborată care fusese proiectată pentru ea, apoi era împodobită cu 


aur, argint sau lac și era folosită ca vază. n 
| Împăratul Kangxi insbectónd digurile de pe 


Alt atelier din palat se ocupa cu realizarea picturilor pentru curte. Unele Fluviul Galben (c. 1689) 


dintre acestea erau produse de iezuitii stráini atasati in Orasul Interzis, care Wang Hui Yang Jin, Gu Fang 
utilizau procedee noi pentru arta picturalá chinezá, cum ar fi perspectiva cernealá si culoare pe sul de mátase 
68 x 156 cm 


unctului de fugă. Alte picturi de la palat erau realizate de artiști chinezi; printre a ; 
P B is P j b Ë E P Muzeul Guimet, Paris, Franța 
acestea se numără lucrări care aveau ca scop să înregistreze evenimente de 


stat importante. De exemplu, la începutul domniei sale, împăratul Kangxi 2 Statuia celui de-al șaselea Panchen Lama 

(d. 1661-1722) a făcut șase călătorii în ţinutul Jiangnan din sud, o regiune care (c. 780) Ea AR 
S e m 5 NM Autor necunoscut - email cloisonné aurit 

se opunea vehement stăpânirii cuceritorilor manciurieni. Cele șase călătorii be a 

în sud aveau ca scop să fl prezinte oamenilor pe noul lor conducător, care a Muzeul Field, Chicago, SUA 


oferit protecţie și daruri câtorva dintre ei. Aceste ieșiri în scopuri politice au 

fost înregistrate într-o serie de picturi din care face parte și Împăratul Kangxi 
inspectând digurile de pe Fluviul Galben (pagina alăturată), realizată de un grup 

de artiști coordonat de Wang Hui (1632-1717), din care făceau parte Yang 

Jin (1644-1728) și Gu Fang (m. c. 1700). Numirea lui Wang Hui — cel mai 
important reprezentant al clasei de „pictori cărturari” lăudată de împăratul Dong 
Qichang din dinastia Ming — a marcat o combinaţie nouă între tradiția băștinașă 
„amatoare“ și pictorul profesionist de la curte. 

Artistul Bada Shanren (1626-1705) se împotrivea stăpânirii Manchu și 
deținea un rang superior în ierarhia amatorilor: Înrudit cu familia imperială 
Ming, acesta s-a retras la o mănăstire budistă pentru a scăpa de cucerirea Qing. 
În anii 1670 s-a întors la viața laică și a exersat un stil unic de pictură, în care 
folosea imagini îndrăzneţe și enigmatice și o caligrafie ce sfida în mod subtil, 
pentru a exprima grijile supușilor rămași credincioși înlăturatei dinastiei Ming. În 
afara cercurilor vieţii imperiale si cárturáresti, teatrul, muzica, gravurile, cărțile 
și artele decorative se bucurau de sustinere și patronaj. În domeniul sculpturii 
în jad, rezervele de nefrit au fost mărite în sec. XVIII prin importul jadeitului 
din Birmania. Jadeitul are culoarea verde strălucitor, de smarald, și uneori este 
amestecat cu alb în aceeași piatră. În sec. XIX, sculptorii în jad de la Guangzhou 
(Canton) lucrau aproape exclusiv cu jadeit verde importat, iar cei din Beijing, 
Suzhou și Shanghai l-au preferat pe cel alb. Jadeitul continuă să fie cea mai 
pretuitá piatră si pentru bijutierii de astăzi, mai ales în sud și în Hong Kong. RK 


1851-1866 


Împăratul Qianlong (d. Începe Războiul Revolta violentă de la În primul Război O armată din Japonia, O forță naționalistă 
1735-1795) primește o opiumului, după ce Taiping a țărănimii este Sino-japonez, China este Statele Unite si țări condusă de 

misiune diplomatică împăratul Daoguang condusă de Hong înfrântă și pierde europene intră în Beijing revolutionarul Sun 
condusă de lordul (d. 1821-1850) încearcă Xiuquan, convertit la Taiwanul si Coreea. pentru a opri Ráscoala Yat-sen (1866-1925) il 
Macartney, însă refuză să pună capăt traficului creștinism, care pretinde boxerilor împotriva înlătură pe Pu Yi, 
relațiile comerciale cu de opiu. că este fratele lui lisus. prezenței occidentale în împăratul-copil al 
Marea Britanie. China. dinastiei Qing. 
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Tronul imperial al dinastiei Qing 1775-1780 
AUTOR NECUNOSCUT 


lac policrom sculptat pe soclu de lemn 
119,5 x 126 x 91,5 cm 

Muzeul Victoria si Albert, Londra, 
Marea Britanie 
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telierele imperiale chineze produceau obiecte de lux din multe tipuri de materiale, care 

erau folosite atât la curte, cât și ca daruri pentru împărat, în semn de mulțumire pentru 

favorurile oferite. Unul dintre cele mai renumite ateliere ale palatului era Fabrica livezilor, 
situat în nord-vestul Palatului Interzis din Beijing și întemeiat în sec. XV, pentru fabricarea celor mai 
rafinate obiecte din lac sculptate. Lacul era obținut din seva unui copac, Toxicodendron vernicifluum, 
care crește în regiunile calde sudice din China, Coreea și Japonia. Pigmentii colorați, cum ar fi 
cinabrul (sulfură mercurică roșie) sau funinginea, se adăugau lacului, care se aplica în straturi 
subțiri pe un substrat de lemn sau mătase; lacul protector era șlefuit pentru a-i da o strălucire 
atrăgătoare. În timpul dinastiei Qing, obiectele imperiale sculptate din lac nu erau produse doar 
în Beijing, ci și în alte orașe din sud, precum Yangzhou, Suzhou și Nanjing, specializate în astfel 


de lucrări, 


Impáratii Qing nu au folosit un singur tron, ci aveau mai multe, în multe palate din China. 


Acest tron sculptat frumos din lac provine dintr-unul dintre Palatele de Călătorie din Parcul 


Sudic, o zonă ce acoperea |0 km, situată în sudul! Beijingului, folosită de împărații Qing pentru 


a-și inspecta trupele și pentru vânătoare. Lacul a fost aplicat pe tron timp de mai multe luni 


pentru a obţine o grosime care să permită sculptarea în relief și să dezvăluie straturile colorate 


diferit. Mestesugul celor care au lucrat lacul și al sculptorilor este evident în sculpturile decorative 


complexe care acoperă tronul. RK 


®© DETALII 


I DRAGONUL IMPERIAL 


Ornamentul acestui tron 
dovedește că este vorba de un 
obiect imperial. Doar familia 
imperială putea folosi dragonul 
înfățișat cu fata către centru. În altă 
parte, cinci dragoni cu gheare 
printre nori il simbolizează pe 
împărat, iar dragonii ce urmăresc 
perlele în flăcări reprezintă 
înțelepciunea infinită 


2 FLORILE BAOXIANG 


Benzile în relief ale ornamentului 
sunt decorate cu o floare numită 
baoxiang, care combină 
caracteristicile bujorului, lotusului, 
crizantemei, rodiei si ale altor 
flori. Florile baoxiang 

reprezintă caracterul nobil 

și frumusețea și apar pe 
obiectele imperiale 

decorative. 


3 ADUCĂTORII DE TRIBUT 


Acest panou înfățișează străini 
care aduc ca tribut comori din 
ținuturi îndepărtate, pentru a-și 
dovedi loialitatea față de împăratul 
Chinei. Elefantul care poartă o 
vază pe spate nu este doar 

un motiv exotic, ci alcătuiește 

și un rebus, un joc vizual, 
însemnând „semne de 


bună pace" 


CEASURILE IMPERIALE 


Nu toate obiectele produse în sec. XVIII în atelierele 
imperiale din Beijing si din alte zone ale Chinei isi 
aveau originea in mestesugurile traditionale chineze. 
În China. fabricarea ceasurilor a început în timpul 
dinastiei Ming, când au fost copiate primele ceasuri 
europene în atelierele imperiale. În 1732, al treilea 
împărat Qing, Yongzheng (d. 1722-1735), a înființat o 
fabrică de ceasuri în palatul Qing, specializată în 


"clopoței si ceasuri muzicale. Succesorul lui Yongzheng, 


Qianlong (d. 1735-1796), era un protector pasionat 
al moștenirii culturale chineze, însă colectiona si 
ceasuri europene, pe care le copia în atelierele 
imperiale. Ceasul de mai jos, realizat 

în China în 1790, din alamă și Ç 
lemn, este un ceas astronomic 


care afişa ora si, în același 
timp, includea pe cadran 
cercuri gravate din alamă, 
care afisau poziția 
corpurilor ceresti in relatie 
cu Pământul. Fabricarea 
imperială a ceasurilor a pus 
bazele unei industrii noi în 
Suzhou, pe fluviul Yangtze, în 
provincia Jiangsu. La sfârșitul 
dinastiei Qing, in 1911, 
modelul de ceas Suzhou 
devenise mai degrabá chinez 
decát european. 
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VENIMENTE CHEIE 
| 500 î.Ha. 


| 1600 î.HR. 


Cultura Lapita se Cultura polineziană se 
dezvoltă în arhipelagul 
Bismarck; în 1000 î.Hr. se 
răspândește deja în 
Noua Caledonie, 

Fiji si Tonga. 


dezvoltă în Fiji, Tonga si 
Samoa. iar în 200 î.Hr. 
se extinde și în Tahiti. 
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intagma „artă oceanică" se referă la lucrările create de populaţiile băștinașe din 


insulele Pacificului, împărțite în regiuni cunoscute sub denumirea de Melanezia, 


Polinezia și Micronezia. Istoria artei din Oceania începe cu aproximativ 3 000 


de ani în urmă, odată cu ceramica preistorică a tradiției Lapita din Noua Caledonie, din 


insulele Santa Cruz și din insulele Fiji. Înainte de sec. XIX, un număr mic de obiecte au 


fost colectionate de vizitatorii europeni, care le considerau documente etnografice sau 


curiozitáti. Valoarea lor artistică a fost recunoscută în Europa la începutul sec. XX. Insă 


în locurile lor de origine, tehnicile avansate de ornament al corpului, tatuaj, dans și alte 


reprezentații și arhitectură erau de obicei mai importante pentru publicul și producătorii 


locali decât obiectele, Operele de artă au continuat să fie create și colectionate de 


către europeni pe tot parcursul sec. XIX, într-un mediu care se schimba rapid, în care 


creativitatea era tot mai dezvoltată, iar artiștii individuali începeau să capete faimă. 


In toată Oceania există mai multe grupuri de interes artistic. In secolele XVII! și 


XIX, în Polinezia, sculpturile se carac 
iar scoarța de copac pictată sau nepi 
Te Hau-ki-Turanga (deasupra), const 
(Noua Zeelandă), a fost construită d 


erizau prin ornamente și subiecte supranaturale, 
ctată era folosită în cantități mari. Casa de întruniri 
ruită inițial în Orakaiapu Pa, Manutuke, Aotearoa 
e Raharuhi Rukupo ca loc memorial pentru 


fratele său și este cea mai veche casă de întruniri păstrată ca ansamblu. Se spune că ea 


adăpostește spiritul care l-a îndemnat pe Rukupo să termine construcția și reprezintă 


unul dintre cele mai frumoase exem 


elaborate de pe pereţi sunt strămoși, 


| 300 d.Hr. 


Polinezienii din Tahiti 
colonizează Rapa Nui 
(Insula Pastelui), iar prin 


400 î.Hr. ajung în Hawaii. 


1000 d.Hn. 


Polinezienii din Tahiti 
colonizează Aotearoa 
(Noua Zeelandă). 


1100 


În Rapa Nui se ridică 
primele modi, capete 
masive din piatră, pentru 
comemorarea 
străbunilor. 


ple de sculptură al școlii Turanga; personajele 


1200 


Începe lucrul la Nan 
Madol, un oras 
construit pe un grup de 
insule artificiale pe 
insula micronezianá 
Pohnpei. Acesta 
infloreste in sec. XIX. 


Triburile maori din Aotearoa au sculptat si arme mici si bijuterii din nefrit. 
Piatra pretioasá era foarte valoroasă, iar obiecte precum pandantivele hei-tiki se 
transmiteau din generaţie în generaţie ca mosteniri importante. Sculpturile în lemn, 
os sau piatră din Insulele Marchize sunt ușor de recunoscut după folosirea motivului 
tiki (personaj). În Hawaii, zeitățile (dreapta, jos) erau realizate din lemn, uneori cu 
capete împodobite cu pene și coifuri cu pene. De asemenea, mai există și statuile 
uriașe din Rapa Nui (Insula Paștelui), sculptate din piatră, precum și cele mai mici, 
realizate din lemn. 

În arcul melanezian se pot identifica cinci mari zone artistice: regiunea 
de coastă și șes din Noua Guinee, cu centre precum golful Papua, râul Sepik 
si lacul Sentani; arhipelagul Bismarck, cu Insulele Amiralității, Noua Irlandá și 
Noua Britanie; insulele Solomon; Vanuatu (fostele insule Noile Hebride); si 
Noua Caledonie, cu Insulele Loialitátii învecinate. Talentul artistic era folosit la 
producerea de obiecte de uz cotidian, cum ar fi căni și vase, dar și pentru a realiza 
obiecte pentru uz ritual sau ceremonial, precum personajele în poziţie verticală 
care amintesc prestigiul strămoșilor; Sculpturile erau produse din foarte multe 
materiale, tehnici și forme, iar artiștii locali aveau diverse abordări în privința 
formei, funcției și sensului. Costumele cu măști elaborate pot fi considerate 
sculpturi semisolide, în care fibrele de plante, cum ar fi scoarta de copac pictată, 
erau folosite pentru a acoperi un suport întărit, iar penele de pasăre, frunzele 
colorate și scoicile le sporeau atractivitatea. Mástile variază între personajele 
umane și cele imaginare, care simbolizează spiritele non-umane. Cele mai 
spectaculoase măști provin de pe cursul mijlociu al râului Sepik din Noua Guinee. 
Măștile-fluier (pagina alăturată, jos), realizate prin îmbrăcarea cu lut ulterior 
modelat la exterior a unui suport rigid, erau folosite în casele ceremoniale; acestea 
dădeau chip fluierelor sacre, care nu trebuiau văzute sau atinse de către neinitiati, 
de femei și de copii. 

În sculpturile de lemn, motivul personajului uman se combină de obicei 
cu cel al animalelor locale, cum ar fi cazuarul, crocodilul, cacaduul, șarpele, 
vulpea-zburătoare sau porcul sau chiar cu plante precum palmierul ori bananierul. 
Însă reprezentarea nu intenționează să surprindă o asemănare; mai degrabă tinde 
să creeze o viziune a unui spirit. Numeroase sculpturi sunt realizate în stiluri 
locale distincte și înfățișează diverse metode prin care artiștii reprezintă spirite 
sau strămoși puternici pentru ocazii ceremoniale. Astfel de forme sculpturale 
sunt îmbunătăţite de obicei prin folosirea scoicilor drept ochi, prin modelarea 
exterioară a lutului adăugat sau prin pictură. Aceste obiecte atrag privirea, însă au, 
la rândul lor, propria privire. 

Din Micronezia au devenit faimoase doar câteva tipuri de lucrări, cum ar fi 
personajele tino aitu din atolul Nukuoro (în Insulele Caroline). Există sculpturi 
din case ceremoniale (bai) de pe insulele Palau (Belau) și măști de lemn din 
insula Mortlock (parte din Chuuk). Câteva textile rivalizează cu cele din Asia de 
Sud-Est. ChK 


1568 1642-1643 1650 1769 


Alvaro de Mendaña este Exploratorul olandez 
Abel Tasman 
(1603-1659) ajunge in 


Aotearoa, Tonga si Fiji. 


Rapa Nui suferă un 
dezastru natural prin 
dispariția pădurilor; nu 
se mai ridică alte moai. 


Căpitanul James Cook 
(1728-1779) trece pe 
hartă liniile de coastă ale 
insulelor Tahiti și Noua 
Zeelandă, apoi Noua 
Caledonie și Noile 
Hebride. 


primul european care 
ajunge în insulele 
Solomon; în 1595, 
debarcă pe Insulele A 
Marchize, apoi în grupul 1 
de insule Santa Cruz. 


Mască-fluier de pe cursul inferior al râului 
Sepik, Papua Noua Guinee (sec. XIX) 
Autor necunoscut - fibre de plante, scoici, 
păr uman, pene de cazuar și os 

475 x 13x 13 cm 

Muzeul du Quai Branly, Paris, Franţa 


2 Casa de întruniri Te Hau-ki-Turanga (1842) 
Raharuhi Rukupo (tribul Ngati Kaipoho) 
lemn si trestie 
Muzeul Te Papa Tongarewa al Noii Zeelande, 
Wellington, Noua Zeelandă 


3 Figurá Ki'i'aumakua (începutul sec. XVIII) 
Autor necunoscut : lemn, păr si scoartá de 
copac 
4| cm H 
British Museum, Londra, Marea Britanie 


1821 1891 


Societatea Misionará 

Londonezá din Polinezia 
obtine obiecte religioase 
importante, printre care 
si o statuie de relicvariu 
din Rurutu (vezi p. 246). 


Paul Gauguin 
(1848-1903) ajunge in 
Tahiti si este influentat 
de stilul de viatá si de 
cultura polineziană. 
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Statuie-relicvariu 
sec. XVIII 

AUTOR 
NECUNOSCUT 


lemn masiv 
117 cm H 
British Museum, Londra, Marea Britanie 


4 GHID 
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ceastá sculptură a fost oferită în 1821, împreună cu alte obecze === 

Societăţii Misionare Londoneze (LMS) de către un grup de loca ca 

la creștinism de pe insula Rurutu din Insulele Australe, în suc-esz Ceann 
Pacific, Nu avem nici o informatie despre funcţia inițială a acestei sculptor = soe 


misionare numesc personajul Aa (transcris Aa), zeul national al Runo s 


care a populat această insulă”. Această identificare nu se poate vent 


corpul și panoul detasabil sunt găurite cu grijă pentru a i se atasa cran s oss 


lungi, astfel că, probabil, statueta este un relicvariu pentru rămăsrtzle no 


venerat. Desi oasele nu se mai păstrau atunci când sculptura a fos: iam 
astfel de relicvarii sunt recunoscute si în alte regiuni din Polinezia. cum s 
Noua Zeelandă. 


Initial, statuia a fost probabil învelită în scoarță de copac decora = Taz >> 
ritualuri periodice de reconsacrare, ce implicau dezvelirea si învei rez 2c = = = 
sec. XX, sculptura a fost foarte admirată, chiar idolatrizată, ce arts c= = saa 


Picasso și Henry Moore. PSH 


GO DETALII 


| CAPUL 


Trăsăturile feței sunt compuse 
din figurine mici, sculptate în 
relief. Artiştii polinezieni erau 
foarte talentați, însă 
reprezentarea naturalistă a 
figurilor umane nu îi 
preocupa în mod deosebit; 
scopul lor pare să fi fost acela 
de a evoca încarnări ale 
strămoșilor. 


2 PERSONAJELE SCULPTATE 


Semnificaţia figurinelor mici 

de pe sculptură nu se cunoaște. 
Acestea sunt de două tipuri: 16 
dintre ele sunt drepte, cu braţele 
pe abdomen. iar |4 sunt înclinate, 
cu brațele și picioarele întinse. 
Primele par să fi fost bărbaţi, iar 
celelalte femei și îi reprezintă 
probabil pe descendenții 
strămoșului întemeietor. 


3 PANOUL DETAȘABIL 


Panoul detașabil urmărește 
contururile spatelui, gâtului 

și craniului și este găurit cu atenţie 
la ceafă, Întreaga sculptură a fost 
realizată cu tesle, dálti și ace 

de gravat în piatră, din scoici și 
dinţi de rechin, iar sculptarea 

în profunzime a reprezentat 
probabil un proces 

complicat. 


4 PERSONAJELE MICI 


Sunt sculptate 15 personaje cu 
spate arcuit, ca mânere. Acestea au 
fost folosite probabil pentru a lega 
de statuie sforile rituale, poate 
corzile cu pene care au jucat un rol 
important în reîmpodobirea 
periodică a relicvelor și 

relicvariului. Ele nu tin panoul; 

șase perechi de găuri au 

acest scop. 


S ORGANELE GENITALE 


Personajul a fost castrat, cel 
mai probabil de către LMS, 
Gaura în formă de triunghi 
de sub ombilic indică faptul 
că penisul era în erectie și 
avea, probabil, forma unei 
figurine. Întreaga formă falică 
a sculpturii sugerează 
potenta generatoare a 
strămoșului divin. 


Me rshpprd bv Pr habitants ofthe South Sea Js lants. 


À Gravurá a obiectelor religioase importante obtinute de Societatea 

Misionará Londonezá din Polinezia, inclusiv douá imagini ale relicvariului 
Rurutu, acoperit cu un mic sort; publicatá de misionarul William Ellis 

din Societatea Misionará Londonezá in 1829 


SCULPTORII POLINEZIENI 
SI ICONOCLASMUL 


Creatorii imaginilor si accesoriilor rituale din 
Polinezia precrestiná erau experti in transformarea 
materiilor prime in obiecte culturale. De asemenea, 
au construit caiace mari, cu carcasă dublă, care le-au 
permis cálátorii lungi de explorare si colonizare. 
Mestesugul lor este remarcabil mai ales deoarece, 
înainte de sosirea europenilor, in a doua jumătate a 
sec. XVIII, polinezienii nu aveau unelte de metal; ei 
lucrau în primul rând cu tesle cu lame de piatră 
(dedesubt). Sculptorii în lemn din Rurutu erau 
renumiți nu doar în Insulele Australe, ci și în insulele 
vecine, cum ar fi Tahiti. Imaginile complete, printre 
care și relicvariul din Rurutu, combinau inițial talentul 
de sculptor în lemn cu învelitori din scoarță de copac 
pictată de către femei. Crearea 
de imagini în scopuri i 
religioase a încetat în 
prima jumătate a sec. 
XIX, după ce populația 
polineziană localá s-a convertit 
la creștinism. 


Ca dovadă a convertirii lor, multe 
imagini au fost distruse sau oferite 
misionarilor, care le-au distrus sau le-au 
păstrat ca exponate pentru muzeele 
misionare. Puţine imagini au supraviețuit 
acestui iconoclasm, însă, de cele mai multe ori, 
învelișul exterior al acestora a fost smuls — o 
metodă obișnuită de profanare. 
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Sculpturá din Malaga 
c. 1900 
AUTOR NECUNOSCUT 


lemn de esentá moale si pigmenti 
108 cm H 
Colectie particulará 
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MASCÁ SULKA 


Pe această mască din Noua Britanie au fost 
atașate fâșii de măduvă, apoi a fost pictată și 
decorată cu frunze de pandan și pene. Măştile 
Sulka sunt folosite pentru a conține prezența 
strămoșilor și sunt arătate pentru o perioadă 
foarte scurtă de timp, pentru a coplesi 
publicul. După folosire, sunt distruse. 


SPIRITUL MĂRII 

În această statuetă, creată înainte de 1865, un 
artist de pe insula San Cristobal (Makira) a 
combinat trăsăturile de peste și om într-un 
singur corp. Spiritele mărilor sunt de obicei 
rele cu oamenii. Însă acest spirit și-a dovedit 
bunăvoința trimitándu-le bancuri de pesti 
pescarilor. 


rta din Malaga, din nordul Noii Irlande, parte a arhipelagului Bismarck, 


reprezintá un reper important al artei melaneziene. Aceastá artá nu 


se referá doar la ceremoniile complexe tinute pentru a-i comemora 


pe membrii dispáruti ai clanurilor matriliniare locale, ci si la sculpturile realizate 


pentru aceste ocazii, dupá conceptul propriu fiecárui clan. Sculpturile din Malaga 


erau comandate (o excepție în Melanezia) unor artisti respectaţi și, de obicei, 


erau distruse după încheierea ceremoniei. In fiecare sculptură, artistul încearcă 


să combine motive specifice, care fac aluzie la originea vietii, la împlinire și la 


moarte. Prin recrearea întro formă idealizată a legăturilor sociale ale persoanei 


comemorate, fiecare imagine contribuie la eliberarea comunității de impactul morții 


individului. 


Creată pe la 1900, această lucrare apare în versiunea inițială a Artei magice 


(1957) a lui André Breton. Astfel de sculpturi erau realizate în esențe moi, de obicei 


având un personaj distinct în partea inferioară. Bratele sau personajele suplimentare 


erau de obicei adăugate — altă ciudátenie malagană — prin îmbinare nut si feder, 


tehnică folosită pentru atașarea formelor în relief. Acest procedeu crea o sculptură 


dinamică, orientată către exterior (pagina alăturată). In mijlocul acestei lucrări, un 


corp central drept, cu torace osos, evocă un control calm asupra forțelor vitale. 


Pictura corpului este realizată cu linii complexe și culori vii și induce ideea de piele 
transparentă, Pe ea sunt reprezentaţi pești și păsări. ChK 


PERSONAJ DIN FERIGĂ 


În nordul insulei Vanuatu, personajele alungite 
sunt sculptate din rădăcini aeriene dense de 
ferigă și demonstrează statutul individului în 
ierarhia socială. Statutul putea crește prin 
oferirea de porci cu colti rotunjiti 
persoanelor cu rang înalt sau prin sacrificarea 
porcilor pentru strămoși. 


USCIOR DE UȘĂ DIN KANAK 

Acest uscior de ușă din Noua Caledonie 
simbolizează capul și trupul invesmántat al 
unui fost șef. Păstrând prezența unui strămoș 
puternic, îi impresionează pe vizitatori. 
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ROCOCOUL 


H 
i 


| Păstor cântându-i unei pástorite 
(c. 1747-1750) 
Francois Boucher - ulei pe pânză 
94 x 142 cm 
Colecția Wallace, Londra, Marea Britanie 


2 Cupidon (1758) 
Etienne-Maurice Falconet - porțelan 
305 cm H 
Muzeul Victoria si Albert, Londra, Marea Britanie 


3 Tânără cu papagal (c. 1760) 
Giambattista Tiepolo - ulei pe pânză 
70 x 52 cm 
Muzeul Ashmolean, Oxford, Marea Britanie 


EVENIMENTE CHEIE ` 


tilul vesel, decorativ, numit rococo a înflorit în toată Europa în cea mai mare 

parte a sec. XVIII. A apărut în Franţa la începutul secolului și a rămas în vogă 

până în anii | 770, când a făcut loc treptat neoclasicismului (vezi p. 260). În 
perioada sa de glorie maximă, stilul rococo se caracteriza printr-un amestec irezistibil 
de eleganță, farmec, veselie și erotism jucáus. 

Termenul „rococo“ a fost folosit initial cu sens peiorativ. Se presupune că a fost 
inventat de un student al lui Jacques-Louis David (1748-1825) în anii 1790, când 
reputaţia acestui stil scăzuse considerabil, Cuvântul în sine era o combinaţie amuzantă 
între rocaille, un stil elegant de ornament în piatră, folosit la fântâni, și barocco, cuvântul 
italian de origine pentru baroc (vezi p. 212). Pentru contemporani, aceste origini 
sugerau faptul că stilul era o degradare trivială sau comică a barocului, însă termenul 
și-a pierdut în timp toate nuanțele peiorative. 

Stilul rococo s-a dezvoltat din baroc și a reprezentat o reacție la acesta, Artistii 
săi au lucrat pentru aceiasi patroni și au folosit teme asemănătoare, însă au renunțat 
la pompa și la grandoarea excesive, tipice artei baroce. În Franta, stilul rococo a 
fost definit de trei artisti, Jean-Antoine Watteau (1684-1721), Francois Boucher 
(1703-1770) si Jean-Honoré Fragonard (1732-1806), iar in Italia mișcarea a fost 
asociatá in principal cu frescele lui Giambattista Tiepolo (1696-1770). În Germania, 
Austria și Marea Britanie, spiritul rococo și-a găsit expresia mai ales în arhitectură și 
artele decorative. 


1742 


| 1712 


Watteau devine membru 
al Academiei Regale din 
Paris. 


| 1715 


Moartea regelui Ludovic 
XIV (1638-1715) 
eliberează un stil nou, 
mai frivol, in arta 
franceză, care culminează 
cu mișcarea rococo. 


250 SECOLELE XVII SI XVIII 


1728 


Boucher pleacă din 
Franța pentru a studia în 
Italia, unde este 
influentat mai ales de 
arta din Venetia. 


Germanul Philip Mercier 
(1689-1760) se întoarce 
în Londra după călătorii 
în Italia și Franța. 

Vinde tablourile 
cumpărate și introduce 
stilul rococo în Anglia. 


1744 


Jean-Baptiste Pigalle 
(1744-1785) sculpteazá 
Mercur punânduși aripile 
pentru admiterea la 
Academia Regală 
Franceză. 


1745 


Regele Ludovic XV 
(1710-1774) o incre 
pe doamna de Pormpadcmr 
care îi devine favoriză ua 
dintre sustinátoarele 
stilului rococo. 


Pictorii au folosit mai multe teme recurente, iar artistii rococo erau pasionati 
mai ales de efectele teatrale. Personajele din tablourile lor erau prezentate de obicei 
purtánd vesminte elegante, iar scenele aveau un aer fantastic. În cazul lui Watteau, 
inspiraţia pentru picturile sale de fétes galantes (distracții idilice în aer liber ale 
bogatilor), cum ar fi Pelerinaj pe insula Cythera (1717; vezi p. 252), venea din piesele 
contemporane și din improvizatiile comediei italiene. Însă artistul era atent să își 
ascundă sursele, pentru ca perechile sale de îndrăgostiți costumati să pară cât mai 
naturale în flirtul lor, într-un cadru natural fermecător. 

La rândul lor, compozițiile lui Tiepolo au fost comparate de multe ori cu 
producţiile de operă. În frescele sale din Udine, în Italia, se trage o cortină pentru a 
descoperi anumite scene, creând impresia că spectatorul urmărește un spectacol. Lui 
Tiepolo îi plăcea să-și infátiseze personajele in haine exotice. Lucrarea sa Tânără cu 
papagal (dreapta, jos) este un portret pentru Elisabeta Petrovna, împărăteasa Rusiei. 
A fost gândit probabil ca o imagine elegantă, iar modelul pare să fi fost una dintre 
fiicele artistului. Papagalul simbolizează exotismul și luxul, dar și delăsarea morală 
a personajului. 

În Franţa, Boucher a devenit faimos pentru un alt tip de saradá: scene 
pastorale precum cea din Păstor cântându-i unei păstoriţe (pagina alăturată), in 
care mediul rural este transformat întrun peisaj idilic unde păstorii pot să uite 
de turmele lor, preferând să se distreze cu iubitul sau iubita pe pajiștile însorite. 
Boucher s-a inspirat de multe ori din pantomimele lui Charles-Simon Favart. 
Joaca idilică a păstorilor lui Boucher era tipică pentru tema rococo a iubirii. După 
alegoriile și istoriile greoaie ale barocului, aceste subiecte au fost primite cu o mare 
usurare de patronii aristocrați ai vremii. Subiectele amoroase au luat mai multe 
forme. Tiepolo a folosit drama și de multe ori a recurs la povestea din Antonius 
si Cleopatra (1745). Pentru Watteau și Fragonard, dragostea era reprezentată de 
obicei ca un joc complex, ca în tabloul Leagănul (1767; vezi p. 254) al lui Fragonard, 
în care tema infidelitátii este portretizatá ca un incident inofensiv, fără consecințe 
morale sau emoţionale. 

Lipsa seriozitátii a reprezentat unul dintre principalele motive de critică 
împotriva artei rococo, însă acest lucru era inevitabil, dat fiind faptul că lucrările 
erau decorative ca stil. Watteau si Boucher au lucrat cu mai multe materiale, iar 
Boucher a fost angajat la fabrica de tapiserii Gobelins și la cea de porțelan din 
Sevres. Modelele sale trebuiau să fie relativ simple, pentru a putea fi adaptate 
ușor în picturi, ilustraţii de carte, tapiserii, fundaluri pentru scenografii de teatru, 
paravane decorative, bibelouri de porțelan sau tabachere. Sculptura rococo se 
regăsea mai degrabă în obiectele delicate de porțelan folosite pentru decorarea 
interioarelor decât în marmură. Statueta de porțelan Cupidon (dreapta, sus) a lui 
Etienne-Maurice Falconet (1716-1791) reflectă preferința artiștilor rococo pentru 
dragostea idilică, de obicei ilicitá. Modelată în | 758 din pastă de porțelan moale, 
statuia a avut la bază aceeași sculptură a lui Falconet, însă în marmură, expusă cu 
un an înainte. IZ 


1751 1752 1753 1765 


Boucher picteazá un 
tablou erotic scandalos, 
Mademoiselle O'Murphy, 
nudul unei fete de |4 ani 
care devine ulterior 
amanta lui Ludovic XV. 


Fragonard primeste 
Premiul Romei. 


Ín Analiza frumusetii, 
artistul englez William 
Hogarth (1697-1764) 
afirmă că liniile rotunde 
și în formă de S ale 
stilului rococo sunt baza 
frumuseții. 


Ludovic XV îl numește 
pe Boucher pictor 
principal al regelui. 


1782 


Pictorul englez Thomas 
Gainsborough 
(1727-1788) expune un 
portret rococo autentic, 
în care o înfățișează pe 
faimoasa balerină italiană 
Giovanna Baccelli. 


1789 


Începutul Revoluției 
Franceze marchează 
sfârşitul aristocrației si, 
astfel, al protectorilor 
artei. Stilul rococo este 
asociat cu vechiul regim. 


ROCOCO 25| 


Pelerinaj pe insula Cythera 1717 
JEAN-ANTOINE WATTEAU 1684-1721 


ulei pe pânză ea mai faimoasá picturá a lui Jean-Antoine Watteau reprezintá 
129 x 194 cm 


mplul desávársit d e galante, dar si nct important în 
Muzeul Luvru, Paris, Franta exempldlidesivarsit de fete polen UHR ios | 


dezvoltarea stilului rococo. Un tablou fâte galante înfățișează o 
idilă, în care personaje costumate se distrează în aer liber. Flirtează, ascultă 
muzică și se plimbă prin parcuri frumoase. Ideea are la origine reprezentările 
medievale simbolice ale grădinii mitice a iubirii. Această temă a fost modificată 
de-a lungul secolelor, mai ales de către Peter Paul Rubens (1577-1640), însă 
Watteau și-a însușit subiectul. A eliminat elementul simbolic din lucrările sale 
fête galante și l-a înlocuit cu o atmosferă de fantastic teatral. De asemenea, 
s-a inspirat din piese de teatru, evitând referintele specifice, pentru a da 
tablourilor un caracter atemporal si universal. 

Pelerinaj pe insula Cythera înfățișează un grup de tineri eleganti care 
au ajuns pe insula Afroditei, zeița dragostei. Aceștia sunt prezentați 
imediat după ce au vizitat altarul Cytherei și sunt gata pentru călătoria de 
întoarcere, O ipoteză este că ideea tabloului provine din comedia Cei trei 
veri (1700) a lui Florent Dancourt. Piesa contine o scenă în care tinerii din 
sat, îmbrăcaţi ca pelerini, merg la un templu al dragostei pe insula Cythera. 
Tabloul, realizat în 1717, a fost lucrarea cu care Watteau a fost admis la 
Academia Regală de Pictură și Sculptură din Paris. 

De obicei, Academia alegea subiectele, însă lui Watteau i s-a permis 
să aleagă. Tabloul a fost admirat pentru calitățile sale, însă a fost disprețuit 
în timpul Revoluţiei Franceze din | 789, deoarece simboliza stilul de 
viață nepăsător al vechii aristocrații. Se spune chiar că pictorul neoclasic 
(vezi p. 260) Jacques-Louis David și elevii săi au aruncat cu cocoloașe 


de pâine în el. IZ 
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O DETALII 


| PRIVIREA FEMEII 


Femeia din centrul tabloului 
privește cu nostalgie în urmă 
Nu pare prea dornică să 
părăsească insula magică și 
se uită cu tristețe, aparent 
conștientă de natura 
trecătoare a iubirii. Specialiștii 
au dezbătut dacă aceste 
cupluri merg spre Cythera 
ori se întorc de acolo, însă 
majoritatea sunt de părere 
că se întorc. Cuplurile sunt 
împărțite în doi câte doi, iar 
culorile toamnei și apusul 
sugerează că plimbarea.lor 
se apropie de sfârșit. 


2 STATUIA AFRODITEI 


Cythera este insula grecească 
Kythira din Pelopones. Este 
asociată zeiței Afrodita. 
Conform unei legende, 
aceasta s-a născut din 

spuma de la suprafața mării, 
apoi a plutit pe o scoică și s-a 
oprit pe țărmul insulei. Titlul 
tabloului este astfel sinonim cu 
Pelerinaj pe insula iubirii 
Statuia este dedicată 

Afrodiei și are atributele 
acesteia: ghirlandele de 
trandafiri și tolba de 

săgeți folosită de fiul ei, 

Eros. 


3 CUPLUL AȘEZAT 


Pictura este un eseu despre etapele 
dragostei. Unele dintre cupluri par 
timide; altele sunt încrezătoare. 
Perechea cea mai îndrăgostită este 
cea mai apropiată de statuia 
Afroditei. Cei doi sunt atât de 
îndrăgostiți, încât nu observă că 
ceilalţi se pregătesc să plece, chiar 
dacă un cherubin în costum de 
înger trage de fusta doamnei. 


4 PELERINII 


Watteau îi înfățișează pe 
îndrăgostiți ca pelerini ai 
iubirii. Multi bărbați 
poartă baston si pălăria 
simplă cu boruri largi a 
pelerinilor. Îndrăgostiții 
sunt absorbiți unul de 
celălalt, iar pelerinii își 
însoțesc iubitele pe 
corabie, 


(OPROFILUL ARTISTULUI 


1684-1701 
Watteau se naște la Valenciennes, în Franţa. Devine ucenic în 
atelierul unui pictor local. 


1702-1709 

Artistul merge la Paris și este angajat de pictorul, gravorul si 
scenograful de teatru Claude Gillot (1673-1722), apoi intră în 
atelierul artistului decorativ Claude Audran III (1658-1734), 
curator al Palatului Luxembourg. Watteau are ocazia să studieze 
numeroasele lucrări de artă de aici. Nu reușește să câștige 
Premiul Romei și se retrage pentru scurt timp la Valenciennes. 


1710-1718 

Revine la Paris, devenind celebru. În 1712 devine membru 
corespondent al Academiei Regale, însă are nevoie de cinci ani 
pentru a realiza tabloul de admitere, Pelerinaj pe insula Cythera. 
Își dezvoltă stilul tablourilor fétes galantes și este susținut de un 
colecționar de artă bogat din domeniul finanțelor, Pierre Crozat, 
care devine patronul său, 


1749-1721 

Ultimii săi ani de viață sunt marcați de boală; în | 719 merge la 
Londra pentru a se vindeca. Revine la Paris un an mai târziu și 
realizează una dintre ultimele sale capodopere, Firma lui Gersaint. 
Stilul acesteia este radical schimbat, însă este prea târziu: 
Watteau moare de tuberculoză la Nogent-sur-Marne, în Franţa. 


SUCCES REPETAT 


Succesul tabloului Pelerinaj pe insula Cythera a fost atât 
de mare, încât Watteau a pictat a doua versiune 
(dedesubt) un an mai târziu, la cererea prietenului sáu 
Jean de Julienne, director al prestigioasei manufacturi 
de tapiserii din Gobelins. A doua versiune se află în 
prezent în palatul Charlottenburg din Berlin. Între cele 
două versiuni există numeroase diferențe, toate având 
ca scop accentuarea atmosferei de frivolitate amoroasă. 
Watteau a inclus în al doilea tablou si amorasi. Corabia 
este mult mai vizibilă, iar pânzele sale de un roz diafan 
fac ca paleta de culori să fie mai deschisă decât în 
pictura inițială. Statuia Afroditei, un detaliu obscur în 
tabloul original, este pusă în evidenţă si animată, 
intrând în legătură cu îngerașii care se joacă la 
picioarele ei. 


ROCOCO 253 


Leagánul 1767 
JEAN-HONORE FRAGONARD 1732-1806 


ulei pe pánzá 
8l x 64 cm 
Colectia Wallace, Londra, Marea Britanie 
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ceastă scenă încântătoare a fost pictată la începutul carierei lui Jean-Honoré 
Fragonard, imediat după ce artistul a devenit membru al Academiei, iar opera 
lui a fost foarte apreciată la Salon. Un curtean neidentificat l-a abordat discret 
cu o propunere pentru un tablou. Tânărul dorea un portret împreună cu amanta lui. 
El urma să fie înfățișat ca iubitul secret al acesteia, ascuns în tufișuri, în timp ce un episcop 
împingea leagănul doamnei. Fragonard se opunea elementelor anticlericale, de teamă să 
nu-i pună în pericol cariera, și l-a convins pe patronul său să îl înlocuiască pe episcop cu 


soţul incornorat. 


La prima vedere, această întâlnire amoroasă pare să aibă loc întrun luminiș sălbatic 
dintr-o pădure. Însă mobilierul de grădină, statuile și detaliile arhitecturale din spatele femeii 
arată că, de fapt, cadrul este o reședință privată luxoasá Vegetația luxuriantá amintește de 


«2 GHID 


grădinile din Villa d'Este de la Tivoli din Italia, unde artistul a petrecut vara anului 1760. Acest 
tip de pictură erotică era destinată expunerii private, iar lucrările de genul acesta au fost 
dispretuite după Revoluţia Franceză din | 789, Primul său proprietar, Ménage de Pressigny, a 
fost ghilotinat în 1794, iar tabloul a fost confiscat de autorități, Chiar și în 1859, Muzeul Luvru 
a refuzat tabloul, care a fost cumpărat de un colecţionar englez. Lucrarea a fost expusă prima 


dată în public abia în 1860. IZ 


GO DETALII 


| STATUIA LUI CUPIDON 


Lui Fragonard îi plăcea să 
folosească statuile ca accesorii și să 
le dispună în așa fel încât să pară că 
participă la acţiune. Amorașul este 
un simbol tradițional al iubirii și 
este foarte potrivit pentru o scenă 
de dragoste. Aici joacă rolul de 
complice tăcut, ducând mâna la 
buze pentru a sublinia caracterul 
secret al întâlnirii indrágostitilor. 


2 PANTOFUL FEMEII 

Artiștii rococo erau pasionați 
de detaliile erotice. Pantoful roz 
și grațios care zboară prin aer 
simbolizează atmosfera de flirt 
a tabloului, În operele 


anterioare, papucul lipsă sugera 
pierderea virginitátii. De 
asemenea, femeia își ridică 
rochia, pentru a-i oferi iubitului 
priveliștea coapselor ei. 


3 FEMEIA DIN LEAGĂN 


Tablourile înfățișând femei în 
leagăn erau foarte în vogă în 


perioada rococo. Leagánul 
reprezintă instabilitatea și este un 
vehicul ideal pentru a portretiza 
infidelitatea conjugată. Soțul îl 
mânuiește cu două sfori lungi, 
însă, în realitate, nu va putea 
niciodată să-l controleze 

cu succes, 


4 CÁTELUSUL 

Aproape ascuns la baza tabloului 
se aflá un cátelus vioi care 
urmáreste scena. Prezenta sa este 
O ironie, deoarece cáinii erau inclusi 
de obicei în portretele duble ca 
simbol al fidelității conjugale. 
Căţelul sare și latră, ca și când ar 
vrea să tragă un semnal de alarmă 
asupra relației ilicite, însă nici un 
personaj nu îl bagă în seamă. 


(O PROFILUL ARTISTULUI 


1732-1751 

Fragonard se naște la Grasse, în Provence, Franţa. Familia sa se mută 
la Paris, iar el se pregătește pentru a deveni funcţionar în avocatură, 
însă își descoperă adevărata vocaţie. Studiază arta cu Jean-Baptiste 
Chardin si François Boucher al cărui stil cald și senzual avea să aibă 
un impact de durată asupra picturii lui. 


1752-1760 
Câștigă Premiul Romei și își continuă studiile în Italia. Petrece vara 
anului | 760 făcând schiţe la Tivoli. 


1761-1779 

Revine la Paris, iar în |765 devine membru al Academiei, obținând 
comenzi prestigioase. După |767 încetează să mai expună la Salon si 
lucrează direct cu patroni privati. Leagănul i-a definitivat stilul, iar 
artistul a fost angajat de multe ori de doamna du Barry, una dintre 
amantele regelui Ludovic XV. 


1780-1806 

Odată cu apariția neoclasicismului (vezi p. 260), arta lui Fragonard a 
devenit demodatá. Jacques-Louis David i-a găsit o slujbă la Luvru, 
însă Fragonard a murit uitat de toti. 


ROCOCO 255 


ARTISTIIGRAND TOUR 


EVENIMENTE CHEIE 


1718 


Thomas Coke revine in 
Anglia dupá un Grand 
Tour de șase ani: 

își construieşte o vilă 

în stilul roman paltadian 
pe domeniul familiei sale 
din Holkham, Norfolk. 


| 1726 


Al treilea duce de 
Beaufort angajează un 
atelier florentin pentru 
a-i construi Cabinetul de 
la Badminton. Este 
nevoie de cinci ani 
pentru a-l termina. 
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intagma „grand tour" (marele turneu) a fost menţionată pentru prima dată în 

scris în lucrarea Călătorie în Italia (1670) a lui Richard Lassels și face referire 

la o excursie în Europa făcută de tinerii aristocrați, în mare parte britanici, ca 
parte a educaţiei lor clasice, Era un obicei care a influențat multi artisti și scriitori 
ai perioadei, Deși multi dintre acești turiști bogaţi au urmat universitatea înainte de 
călătorie, reputaţia universităților engleze scăzuse și rămăseseră doar putine locuri unde 
se puteau studia limbile moderne. În 1776, după propriul său Grand Tour, economistu 
și filosoful scoțian Adam Smith a afirmat că starea proastă a universităților a făcut ca 
Grand Tour să devină un element cheie al educaţiei clasei superioare. 

Insotiti de obicei de un tutore, acești turiști urmau itinerarii prestabilite. Un astfe 

de itinerariu avea prima oprire la Paris, unde englezii se îmbrăcau în stil parizian și luau 


lecţii de scrimă, dans, călărie și conversaţie în limba franceză. 


| 1735 


Canaletto pictează 
Venetia: Regatta pe Canal 
Grande, o chintesentá a 
perceptiei englezilor 
asupra orasului. 


1748 


Încep săpăturile 
arheologice în locul 
unde fusese orașul antic 
Pompeii: acesta 
constituie o sursă de 
inspirație pentru mulți 
artiști si arhitecți. 


757. 


Panini picteazá Roma 
antică si Roma modernă 
pentru un colecționar 
francez, contele de 
Stainville, ambasador la 
Roma. 


1768 


La Londra se înființează 
Academia Regală. Presez! 
acesteia, Sir Joshua Rem 
isi propune să rivalizez= z 
academiile europene az 
impresionaseră în Grang 3 


Aceștia vizitau colecțiile de artă de la Luvru și Tuileries, bibliotecile impresionante 1 
si Notre-Dame din Paris si admirau grádinile de la Palatul Regal si Palatul Luxembourg. 
Turistii cumpárau lucrári de artá pe care le trimiteau acasá, contribuind astfel la 
răspândirea neoclasicismului (vezi p. 260), la modă în acea perioadă. 

Grand Tour avea un popas și la Torino și uneori la Milano, apoi ajungea la Florența 
si la cea mai faimoasă galerie din lume în sec. XVIII: Tribuna, din Uffizi. Proiectată de 
Bernardo Buontalenti (c. 1536-1608) la sfârșitul anilor 1580, sala octogonală era 
plină cu antichități importante din perioada Renașterii târzii (vezi p. | 72) și cu picturi 
bologneze din colecția Medici. După Florenta, turiștii vizitau Padova și Bologna în 


drum spre Venetia, o oprire importantă în Grand Tour. William Beckford a admirat 


arhitectura venețiană în timpul vizitei sale din 1782, afirmând: „Nu am cuvinte să . . EL m a 
| Interiorul unei galerii imaginare cu privelişti 


din Roma antică (1756-1757) 
Giovanni Paulo Panini - ulei pe pânză 
186 x 227 cm 

Colecţie particulară 


descriu diversitatea de stâlpi, frontoane, ornamente si cornise, unele grecești, altele 
sarazine, care împodobesc aceste edificii, pe care creionul lui Canaletti le redă atât de 
bine, încât orice descriere verbală ar părea superficială." Se referea la artistul Giovanni 
Antonio Canal (1697-1768), cunoscut mai ales sub numele de Canaletto, a cărui 
Vedere din Venetia cu San Marco (c. | 735; vezi p. 258) a fost una dintre numeroasele 2 Colonelul William Gordon of Fyvie (1766) 

Pompeo Batoni - ulei pe pânză 

258 x 186 cm 

Castelul Fyvie, Scotia, Marea Britanie 


picturi pe care le-a făcut acestui loc important din Venetia. 

Alături de Canaletto, Giovanni Paolo Panini (1691-1765) a fost un vedutista 
renumit, un pictor al spaţiilor mari, care a realizat lucrări detaliate înfățișând orașe 
sau peisaje. Multe dintre lucrările sale au ajuns în Anglia; printre ele se numără un 
grup de tablouri expuse la Woburn Abbey și cele cumpărate de regele George 
III pentru Colecţia Regală. Panini s-a concentrat asupra unor scene din Roma și a 
fost primul pictor care a tratat ruinele ca subiect special. Lucrarea sa Interiorul unei 
galerii imaginare cu priveliști din Roma antică (pagina alăturată) înfățișează mai multe 
priveliști romane faimoase, multe aflându-se în itinerariile turistice; doi tineri artisti 
stau în prim-plan și copiază lucrările expuse. O altă lucrare prezenta imagini din 
Roma modernă. 

După ce vizitau bisericile proiectate de arhitectul Andrea Palladio (1508-1580), 
cum ar fi capodopera sa cu dom, || Redentore (1576-1591), aristocrații își continuau 
drumul spre sud. Punctul culminant al traseului din Grand Tour era Roma, unde turiștii 
vizitau ruinele clasice ale orașului, însoțiți de un ghid (cicerone). Printre destinațiile cele 
mai importante se numărau Muzeele Vaticanului, Colosseumul și Muzeele Capitoliului; 
la fel de importantă era o ședință cu un pictor de portrete. Turiștii puteau angaja 
un pictor britanic rezident, precum Sir Joshua Reynolds (1723-1792), care a locuit la 
Roma între |750 si 1752, sau un artist italian renumit, precum Pompeo Batoni 
(1708-1787), care a pictat portretul Colonelului William Gordon of Fyvie (dreapta). 

Înainte de întoarcerea acasă, turiștii făceau de obicei o excursie la Napoli, la 
muntele Vezuviu și la săpăturile arheologice de la Herculaneum și Pompeii, care 
începuseră în anii | 730. Obiectele descoperite în timpul acestor săpături au avut 
un impact imens asupra ceramicii și mobilei engleze, după cum se poate observa în 
ceramica ,,etruscá" produsă de Josiah Wedgwood și Fiii si în articolele de mobilier ale 
lui Thomas Sheraton. ReM 


c. 1800 1810 1824 


Anii 1770 1787 1792 


Muntele Vezuviu erupe în 
mod repetat. Joseph 
Wright din Derby 
(1734-1797) nu se afla 
în Italia in acest timp, 
insá tablourile lui pe 
temă sunt renumite. 


Moare Batoni, care avea 
cel mai prestigios atelier 
de portrete din Roma și 
făcuse o afacere 
profitabilă din pictarea 
portretelor turiștilor 
bogați din Grand Tour. 


Robert Adam 
(1728-1792) este 
înmormântat la 
Westminster Abbey. 

A adus modelele Greciei 
și Romei antice în casele 
britanice. 


Giovanni Domenico 
Tiepolo (1727-1804) 
continuă să îl deseneze 
pe Punchinello, un 
personaj popular și în 
afara Italiei datorită 
Grand Tour 


Moare Johann Zoffany 
(1733-1810). În anii 
1770, el fusese în Italia, 
însărcinat să picteze 
scene din Grand Tour 
pentru regina Charlotte. 


Colectionarul de artă Sir 
William Holburne pleacă 
într-un Grand Tour 
Colecția sa de artă este 
disponibilă pentru public 
și devine Muzeul de Artă 
Holburne din Bath. 
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Vedere din Venetia cu San Marco c. 1735 
CANALETTO 1697-1768 


ulei pe pânză 

46 x 63 cm 

Colecţia de Artă Huntington, 
San Marino, California, SUA 
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cest tablou de Giovanni Antonio Canal, numit și Canaletto, exemplifică atenţia 

pe care a acordat-o artistul detaliilor topografice și talentul compozițional al 

acestuia. Canaletto a pictat Piazza San Marco de multe ori, din perspective 
diferite, alături de numeroase alte vedute (priveliști) exacte, însă subiective, ale 
Veneţiei. Iniţial în colecția prințului de Liechtenstein, Viena și Vaduz, această priveliște 
fermecătoare bazilicii San Marco și a Palatului Dogilor se află momentan în California, 
alături de Vedere din Venetia cu Salute, tabloul însoțitor al lucrării, datând din aceeași 
perioadă. 

Piazza San Marco este centrul oficial al Veneţiei și un loc vechi și popular de 
întâlnire pentru multe sărbători și pentru reședințe oficiale ale statului. Conţinutul 
arhitectural al pieţei domină partea stângă a picturii: bazilica, catedrala bizantină din 
Venetia, se află în prim-plan, iar dincolo de ea se află palatul, reședința dogilor, cu 
marmura sa distinctă, albă și roz-deschis. După lagună, în depărtare, se află insula 
San Giorgio Maggiore cu biserica sa, proiectată de Andrea Palladio. 

Delimitarea delicată a arhitecturii și folosirea evocatoare a luminii venetiene dau o 
tentă strălucitoare priveliștii lui Canaletto asupra pieței. Grupurile răzlețe de personaje 
transmit ideea că Veneţia era un centru comercial înfloritor. Prin preferința pentru o 
priveliște care să includă cele mai importante clădiri din piaţă, artistul s-a asigurat că 
tabloul va fi atrăgător pentru turiștii bogați care veneau la Venetia si își umpleau lăzile 
cu picturi și sculpturi pe care să le ia acasă ca suvenire. ReM 


GO DETALII 


(OD PROFILUL ARTISTULUI 


| BISERICA DE AUR 1697-1718 
Canaletto se naște la Veneţia, unde învaţă cu tatăl său, pictor de 
scenografii de teatru. 


Supranumită Chiesa d'Oro 
(biserica de aur) pentru 


ornamentele sale bizantine 1719-1720 

opulente, Basilica di San Marco Petrece un an la Roma împreună cu tatăl său, pentru a realiza 

are un exterior cu cinci arcade scenografia pentru două opere. Acolo începe să deseneze și să 

în plin centru. Canaletto a picteze priveliști arhitecturale, iar când revine la Venetia se înscrie în 
pictat mozaicul aurit de breasla artiștilor venețieni. 

deasupra arcului central, 1721-1745 


printro combinaţie de tuse La jumătatea anilor 1720 adoptă diminutivul Canaletto (micul canal) 


pentru a-și distinge opera de cea a tatălui sáu. Primele sale lucrări 
datate sunt patru priveliști din Venetia, din c. | 725, care sunt destul 
de neobișnuite prin faptul cá au fost pictate la fata locului. Canaletto 


picturale strălucitoare care 
contrastează cu redarea precisă 
a structurii arhitecturale. 
Deasupra arcadei se află cei 
patru cai ai Sf. Marcu, furati 

din Hipodromul de la 
Constantinopol în |204. 


își dă seama că picturile mici, înfățișând priveliști topografice, sunt 
rentabile, iar scenele vietii festive din Venetia se dovedesc foarte 
populare în rândul turiștilor britanici. 


1746-1755 
2 COLOANA SF MARCU Influențat de succesul printre turiștii din Grand Tour, Canaletto se 


: -A mută în Anglia în această perioadă și își găsește repede patroni 
Perspectiva puternică a tabloului A E TS d 

: e printre membrii marcanţi ai societății londoneze. 
atrage privirea vizitatorului către 


coloana Sf. Marcu, aflată în 1756-1768 

depártare.Aceasta are in várf La întoarcerea în Italia în | 756, Canaletto își extinde paleta de 

un leu,simbolul evanghelist al subiecte și include și priveliști din Roma. Stilul sáu este din ce în ce 
sfântului. În dreapta sa se află mai măreț și mai liniar, pentru a îndeplini gusturile patronilor săi. 


o a doua coloană, terminată 
cu o statuie a lui San Theodore 


din Amasea, „Santodaro'“, z - PN AUS 

după cum îl numesc venețienii. CANALETTO IN ANG LIA 

Privirea trece dincolo de coloană Războiul pentru Succesiunea la Tronul Austriei 

TE COS plop (1740-1748) i-a descurajat pe artiştii britanici de 
ns t călătoriile in Italia, iar în mai 1746 lipsa comenzilor 

l-a făcut pe Canaletto să-şi urmeze patronii în Anglia. 
Mai multi patroni aristocrați l-au angajat pe Canaletto ` 
să picteze privelişti din Londra si de pe domeniile lor. - 
Charles Lennox, duce de Richmond, l-a primit la 
Richmond House si l-a angajat să picteze privelişti ale | 
catedralei Sf. Pavel si de pe noul pod Westminster. 

Alt patron, Sir Hugh Percy, ulterior duce de 
„Northumberland, a fost unul dintre sponsorii 
construirii podului, fapt ce l-a determinat să cumpere 
tabloul Londra văzută printr-un arc al podului Westminster 
(1746-1747; dedesubt). Printre alte lucrări s-au 


din lagună, care amintește de 
poziţia pe apă a Veneţiei și de 
istoria sa maritimă. 


3 UMBRELE LUNGI 


Canaletto este renumit pentru felul 
cum folosește lumina. Aici, artistul 

transmite senzația de după-amiază 
târzie, pictând umbre lungi, care se 
întind dincolo de piață. Capacitatea 
lui Canaletto de a da picturilor sale 
un simt putemic al locului explică 


de ce aristocrații erau atât de atrași numărat privelişti ale zonei rurale Badminton pentru 
de lucrările sale ca amintiri din Charles Somerset, duce de Beaufort, cum ar fi Casa de 
Grand Tour: la Badminton, Gloucestershire. 


4 GRUPURI DE OAMENI 


Personajele pline de culoare 
din Piazza San Marco nu sunt 
pictate în detaliu, însă dau viaţă 
scenei. Unele dintre ele se 
îndreaptă către intrarea în 
bazilică, altele pur și simplu stau 
de vorbă. Un bărbat în centru 
în prim-plan poartă pălărie 
neagră și se uită în urmă către 


privitor. 
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NEOCLASICISMUL 


| Jurământul Horatilor (1784) 
acques-Louis David - ulei pe pánzá 
330 x 425 cm, Muzeul Luvru, Paris, Franta 


2 Apoteoza lui Vergiliu (c. 1776) 

ohn Flaxman - vas din jasp 

4| cm în diametru, 

uzeul Harris, Preston, Marea Britanie 


3 Napoleon l pe tronul imperial (1806) 
ean-Auguste-Dominique Ingres - ulei pe 
pânză - 259 x 162 cm 

Muzeul Armatei, Paris, Franta 


| Anii 1740 şi 1750 


Giovanni Piranesi 
(1720-1778) devine 
faimos printro serie de 
picturi înfățișând priveliști 
(vedute) spectaculoase din 
Roma. Seria este finalizată 
în 1774. 


Este descoperit orașul 
îngropat Pompeii, iar 


interesul pentru 
Antichitatea clasică 
revine. Săpăturile 
ulterioare dezvăluie o 
serie de picturi murale. 
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eoclasicismul a fost stilul care a dominat arta occidentală de la sfârșitul 

sec. XVIII până pe la 1830. În forma sa de bază, mișcarea urmărea să 

trezească din nou spiritul marilor civilizații ale Greciei și Romei antice și 
s-a dezvoltat ca reacție împotriva hedonismului si a frivolitátii stilului rococo (vezi 
p. 250). Mișcarea a fost dezvoltată inițial nu de artiști, ci de filosofi, purtătorii de 
cuvânt ai lluminismului francez. Cu reprezentanţi precum Denis Diderot si Voltaire, 
filosofii s-au opus usurátátii morale a stilului rococo și, prin asociere, a regimului 
care i-a dat naștere. În locul acestuia, filosofii cereau un stil de artă rațională, 
morală și dedicată spiritului. O renaștere a culturii lumii clasice se potrivea perfect 
acestor cerinţe. 

Baza acestei renasteri a fost pusă la Roma. Baza teoretică fi aparține lui Johann 

Winckelmann, un cărturar german care lucra pentru cardinalul Alessandro Albani, un 
bogat colecționar de antichităţi. În cărțile sale, Winckelmann proclama superioritatea 


artei grecești și, în același timp, îi sfátuia pe pictori să își „înmoaie pensula în intelect”. 
Aceste idei au fost adoptate de Anton Mengs (1728-1779), care locuia tot la Roma. 
Acesta a realizat pe un tavan o frescă ce avea ca subiect Parnasul (1760-1761) pentru 
noua vilă a lui Albani. Deși pare insipidă ochiului modern, această pictură a avut o 
influență deosebită în promovarea neoclasicismului, mai ales pentru că se afla pe cel 
mai popular traseu urmat de turiștii care mergeau în Grand Tour (vezi p. 256) și a fost 
admirată de multi vizitatori. 


Angelica Kauffman 
(1741-1807) devine 
membru fondator al 
Academiei Regale 
pentru contribuția adusă 
picturii neoclasice și 
designului interior. 


David câștigă Premiul 
Romei și își începe 
studiile la Academia 
Franceză din Roma. 


Josiah Wedgwood 
(1730-1795) 
perfectioneazà vasele din 
jasp si îl angajează pe 
Flaxman pentru a crea 
majoritatea modelelor. 


David expune tabloul 
Moartea lui Socrate (vezi 
p. 262) la Salonul de la 
Paris; este primit 

cu entuziasm de critică 
și comparat cu lucrările 
lui Michelangelo. 


În timpul răspândirii sale în Europa, neoclasicismul a căpătat trăsături și sensuri 
diferite. Pentru Jacques-Louis David (1748-1825) a fost o mișcare măreaţă, eroică, 
asociată cu Revoluţia Franceză; în creaţiile lui Robert Adam (1728-1792) și James 
Wyatt (1746-1813) a devenit o formă decorativă la modă de design interior; iar mai 
târziu, în vremea lui Jean-Auguste-Dominique Ingres (1780-1867), a fost mișcarea 
principală a artei institutionalizate: vocea autorităţii ridicată împotriva glasului firav al 
romantismului (vezi p. 266). 

Sursa principală de inspiraţie pentru neoclasici era reprezentată de literatură 
și istorie. Una dintre criticile aduse de filosofi era aceea că viziunea stilului rococo 
asupra lumii clasice se concentra în jurul fanteziilor erotice ale zeitelor nud. Spre 
deosebire de acești artiști, David se concentra în tablourile sale asupra eroilor 
din istoria Greciei sau a Republicii Romane. Cele mai importante opere ale 
sale evidentiau curajul și sacrificiul bărbaţilor precum Socrate, Brutus și Horaţiu. 
Jurământul Horatilor (pagina alăturată) este considerat prima capodoperă a 
neoclasicismului. Acest tablou îi înfățișează pe frații Horati, jurând să-și înfrângă 
inamicii (Curiaţii) sau să moară pentru tara lor. David a organizat compoziția 
după metoda frizei, evidențiind formele geometrice ale posturilor războinicilor 
și arhitectura romană. Culorile întunecate și formele rudelor îndurerate oferă 
o notă de umanitate severitátii generale a tonului. Lectiile morale rigide ale 
pânzelor lui David surprindeau atmosfera de revoltă din Franţa. Însă, pe măsură ce 
guvernul revoluționar s-a dezintegrat, făcând loc ascensiunii lui Napoleon, spiritul 
neoclasicismului s-a schimbat. Artistii au început să pună accent mai mult pe 
splendoarea Imperiului Roman decât pe aspectul moral al Republicii Romane. 

În această etapă, neoclasicismul era deja renumit și în alte ramuri ale artei. 
În sculptură, artiștii cei mai faimoși au fost Antonio Canova (1757-1822), Bertel 
Thorvaldsen (1768/70—1844) și John Flaxman (1755-1826). Canova a surprins 
caracterul spectaculos al acestui stil în statuia colosală a nudului lui Napoleon 
(1802-1806) și în versiunea sa dramatică a lui Hercule și Lichas (1796). Spre 
deosebire de acesta, Flaxman se remarca prin claritate și simplitate. În afară 
de sculptură, a fost faimos pentru perfecțiunea liniei din ilustrațiile sale și prin 
simplitatea clasică a formelor pe care le-a proiectat pentru ceramica Wedgwood 
(dreapta, sus). De asemenea, neoclasicismul a dominat artele decorative. În 
Marea Britanie, Adam si Wyatt au transformat designul interior al casei de țară, în 
timp ce, în Franţa, Pierre Fontaine (1762-1853) si Charles Percier (1764-1838) 
au pus bazele stilului Empire, care oglindea dorința de grandoare a stăpânirii 
napoleoniene. 

În pictură, tradiția neoclasică a fost continuată de discipolii lui David, dintre care 
s-au remarcat Antoine-Jean Gros (1771-1835) și Ingres. Însă ambii artiști au combinat 
vechiul stil cu trăsături romantice. Tehnica desăvârșită a lui Ingres și finisajul neted ca 
smaltul din portretul Napoleon | pe tronul imperial (dreapta, jos) l-au așezat în tabăra 
neoclasică, în timp ce gustul său pentru subiecte exotice și orientale (vezi p. 286) l-a 
trecut în noua tabără a romanticilor; IZ 


Începe Revoluția Thorvaldsen își asigură Napoleon Bonaparte Ingres pictează nudul 
Franceză, iar David reputația la Roma odată (1769-1821) este senzual Marea odaliscă 
este deportat. cu sculptura lason cu proclamat împărat (vezi p. 264). Tabloul 
lâna de aur Este al Franţei. Evenimentul este expus la Salon în 
influențat de sculpturile inspiră numeroase 1819, având parte de 
Greciei antice. lucrări ale artiștilor aprecieri pro şi contra. 
neoclasici. 


Ingres pleacă din Italia Horatio Greenough 
și revine în Franța; (1805-1852) începe 
rivalizează cu Eugene statuia din marmură a lui 
Delacroix,care susține George Washington. 
romantismul (vezi p. 266). Este prima slujbă de stat 


încredințată unui 
sculptor american. 
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Moartea lui Socrate 1787 
JACQUES-LOUIS DAVID 1748-1825 


ulei pe pânză 

130 x 196 cm 

Muzeul de Artă Metropolitan, 
New York, SUA 
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acques-Louis David a pictat Moartea lui Socrate pentru un patron privat; subiectul 

eroic și formele clasice sunt trăsături tipice ale neoclasicismului. Scena îl prezintă pe 

Socrate în închisoare, vizitat de discipolii săi, chiar înainte să ia otrava. Patronul 

lui David a fost cel care a ales subiectul acestei lucrări, însă este evident că amestecu 
de curaj și sacrificiu de sine a fost ideea artistului. Gestul și postura hotărâtă a lui 
Socrate contrastează în mod direct cu personajele îndurerate care îl înconjoară. David 
evidențiază mișcarea acestora prin accente de lumină și umbră și își scaldă personajul 
principal într-o lumină divină. 

Filosoful grec Socrate (469—399 î.Hr) a fost una dintre cele mai mari personalităt 
ale lumii antice. Atitudinea sa hotărâtă și morală a avut o influenţă puternică, însă 
vederile sale controversate l-au adus de multe ori în conflict cu autoritățile. În 399 î.Hr. 
a fost judecat și condamnat pentru coruperea tinerilor atenieni. Socrate ar fi putut 
să-și evite soarta dacă și-ar fi negat convingerile, însă a refuzat să-și compromită 
idealurile și a ales să moară. David și-a inspirat tabloul din povestirea acestor 
evenimente din Phaidon, unul dintre Dialogurile lui Platon, și, de asemenea, s-a consultat 
cu un cărturar, părintele Adry Deși David s-a inspirat din surse diverse pentru această 
lucrare, a adăugat și propria sa interpretare și a amplasat scena într-o încăpere în 
stil roman. A redus numărul discipolilor menţionaţi de Platon și a introdus câteva 
personaje care nu erau prezente în momentul morții filosofului, printre care și Platon. 
Platon era bolnav pe atunci și nu a ajuns la patul de moarte al maestrului său. Dacă ar 
fi fost acolo, ar fi arătat cu siguranţă mai tânăr decât personajul liniștit așezat la capătul 
patului, deoarece la moartea lui Socrate avea douăzeci de ani. Moartea lui Socrate 
s-a bucurat de aprecieri pozitive când a fost expusă la Salon, iar Sir Joshua Reynolds 
(1723-1792) a descris-o drept „cel mai mare efort artistic de la Capela Sixtină 
încoace". IZ 


GO DETALII (O PROFILUL ARTISTULUI 


I PERSONAJUL DIN PASAJ 1748-1779 
Personajul rezemat de zid este Născut la Paris, David învaţă cu Joseph-Marie Vien (1716-1809). 
Apollodor. Conform lui Platon, După mai multe încercări, câștigă în sfârșit Premiul Romei în 1774. 
Socrate l-a îndepărtat pe Merge cu Vien în Italia, unde studiul artei antice îl ajută să-și dezvolte 
Apollodor, deoarece acesta era un stil neoclasic riguros, 
foarte tulburat de moartea 1780-1788 
iminentă a filosofului. David îl Întors la Paris, David are succes imediat la Salon. Primeşte elevi și 
include printre umbrele acestei este admis în Academie, Pe măsură ce se apropie Revoluţia Franceză, 
imagini foarte expresive, scenele sale de eroism și sacrificiu surprind atmosfera vremii. David 
infátisándu-l intro postură de se mută la Roma pentru a picta „Jurământul Horatilor", cea mai 
durere profundă. expresivă dintre aceste povești antice. 

1789-1802 


2 BĂRBATUL CARE TINE 
VASUL 


Toate personajele din încăpere 


In momentul izbucnirii Revoluţiei, David este în culmea succesului, 
Devine deputat în Convenţia Naţională și contribuie la desființarea 
Academiei. De asemenea, este prieten foarte apropiat al capilor 


sunt prietenii sau discipolii lui revoluționari, iar în perioada întunecată a Terorii este exilat. 
Socrate, cu excepția acestui tânăr. 
1803-1825 


Dupá revolutie, David este angajat de Napoleon. Este numit premier 
peintre (pictor principal) si obtine comenzi de lucrári importante din 
partea noului regim, însă înfrângerea lui Bonaparte a coincis cu 


Acesta a fost trimis să se ocupe 
de execuţie, însă este atât 

de afectat, încât nu poate privi. 
Tulburarea lui subliniază eroismul j » ' "S Fw -.. 
. S " ultima cădere a lui David. In 1816 fuge la Bruxelles, unde rămâne în 
lui Socrate și nedreptatea crudă a 


i exil pentru tot restul vietii. 
sentintel. 


3 BRATUL RIDICAT AL LUI 
SOCRATE 


Socrate si-a petrecut ultimele ore 


p FERVOAREA REVOLUȚIONARĂ 


sufletului. Ridică degetul, indicând 

că există o sferă mai înaltă de Idealismul politic dă naștere foarte rar la lucrări de 
existență decât tărâmul muritorilor, artă, însă opera lui David este o excepție remarcabilă. 

În anii 1780 a reușit să condenseze principiile 
neoclasicismului într-o serie de tablouri simple si 
expresive, care alimentau atmosfera politică incendiară 
a vremii. După revoluție, David s-a implicat complet în 

4 BĂRBATULAŞEZAT noul regim. S-a alăturat noului guvern și a votat pentru 
moartea regelui. Índatoririle politice i-au limitat lui 
David activitatea artistică. A planificat mai multe lucrări 
Când s-a pronuntat sentinta, el a în onoarea revoluției, însă a realizat doar una. Este vorba 
încercat săși convingă maestrul de Moartea lui Marat (1793; dedesubt), omagiul emotionant 


Atitudinea sa liniștită în fața morții 
este evidenţiată de felul natural în 
care întinde mâna după vasul cu 
cucută, fără ca măcar să 1l privească. 


Acesta este Criton, unul dintre cei 
mai apropiaţi discipoli ai lui Socrate. 


să fugă. Muzeul Metropolitan de al pictorului 
Artă deţine un studiu pregătitor pentru Jean-Paul 
pentru acest personaj. Realizat în Marat, care a 
cretă albă și neagră, este unu fost asasinat. 
dintre cele șase studii ale Marat a 
discipolilor care s-au păstrat. promovat activ 
epurările 
° REATON violente 
Un singur discipol al lui de după 
Socrate pactiones la (sf eS 
tragedia E in cud monărhiăii 
manieră demnă ca maestru : 
x ñ dar David il 
sáu. Platon stă nemișcat la UE E 
- , înfățișează cu 
capătul patului, cu privirea A I 
" = ia demnitatea și 
întoarsă de la scena dramatică, 
Personajul stă cu capul aplecat, blándetea unui 
sfânt martir. 


pierdut în gânduri, în timp ce 
meditează la soarta lui Socrate 
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Marea odaliscá 1814 
JEAN-AUGUSTE-DOMINIQUE INGRES 1780-1867 


ulei pe pànzà 
91x 162 cm 
Muzeul Luvru, Paris, Franta 
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cest tablou a fost comandat de regina Carolina a Neapolelui, 

sora lui Napoleon. Initial trebuia sá facá pereche cu alt nud al lui 

Jean-Auguste-Dominique Ingres, însă regimul Bonaparte s-a prăbușit, 
Carolina a fugit din țară, iar al doilea nud, un personaj dormind, a fost distrus. 
Ingres era adept al stilului neoclasic: atmosfera din pictură este rece, iar artistul 
acordă mai multă atenție liniei decât culorii. Marea odaliscă a fost pictată la 
Roma, într-o perioadă când artistul avea o reputație mult mai bună în Italia 
decât în Franţa. În 1819, când tabloul a fost expus la Salonul de la Paris, a primit 
aprecieri atât pozitive, cât și negative, în parte din cauza deformării personajului 
feminin, care sugerează influența manierismului (vezi p. 202). Cu toate că postura 
odaliscei (sau concubinei) amintește de portretul Madame Récamier (1800) 
al lui Jacques-Louis David, Ingres și-a înfățișat modelul ca o femeie de harem, 
dovedindu-și înclinația către subiectele orientale (vezi p. 286), obișnuită în rându 
artiștilor romantici (vezi p. 266). În ciuda acestei afinități, Ingres s-a împotrivit până 
la moarte idealurilor romantice. IZ 


(O PROFILUL ARTISTULUI 


1780-1805 
Ingres studiazá la Academia din Toulouse, apoi la atelierul lui David 
din Paris. În 1801 câștigă Premiul Romei. 


1806-1824 

Urmează cursurile Academiei Franceze din Roma. Este angajat pentru 
diverse lucrări de familia Bonaparte, însă tablourile lui nu sunt primite 
cu prea mult entuziasm la Paris și el rămâne în Italia până în 1824. 


1825-1840 

Íntoarcerea sa in Franta coincide cu succesul la Salon, fiind 
considerat seful scolii clasice. Páráseste Parisul in 1834 si devine 
director al Academiei Franceze din Roma. 


1841-1867 
Revine la Paris, ca reprezentant important al artei oficiale. Opera lui 
este prezentată la Expoziția Universală din 1855. 


O DETALII 


| PRIVIRE AROGANTĂ 


În ciuda goliciunii ei. odalisca 
rămâne distantă și 
inaccesibilă, Își întoarce 
trupul de la spectator, iar 
privirea ei arogantă nu are 
nici un strop de căldură. 
Acest efect este evidenţiat 
de fundalul neclar și de 
tonurile reci și argintii ale 
materialelor și accesoriilor, 


2 POSTURĂ CIUDATĂ 


Tabloul Marea odaliscă este plin 
de contradicții elegante, 
Personajul pare un simbol al 
nepăsării rásfátate si al 
senzualitátii naturale, însă la o 
privire mai atentă se observă că 
postura ei e rigidă și ciudată 
Poziţia în care tine piciorul stâng 
e incomodă și greu de menţinut 
prea mult timp. 


3 BRULE-PARFUM 


Ingres a exagerat probabil 
formele modelului său pentru a 
o face mai atrăgătoare, însă s< 
transformat într-un adevărat 
vrăjitor pentrirá evoca celelalte 
simturi-Dárele subțiri de fum 
care les din brüle-parfum 
(difuzor de arome), 
reprezentate exact, sugereazá o 
atmosferă încărcată, parfumată, 
iar textura materialelor 
opulente are un aspect tactil, 
Neoclasicul Ingres și-a 
demonstrat de multe ori 
preferința pentru exoticul 
specific picturii romantice. 


4 SPATELE CURBAT 


Când tablou! a fost expus la 
Salon în 1819, cei mai multi 
critici au remarcat spatele 
alungit al personajului. Unii 
comentatori au remarcat că 
femeia avea trei vertebre în 
plus. Ingres era foarte 
conștient de acest lucru, 
fapt ce nu îl împiedica să 
distorsioneze anatomia 
modelului său pentru a 
crea forme mai plăcute și 
mai senzuale. Acest aspect 
al stilului său avea să 1l 
influențeze ulterior pe 
Pablo Picasso, 
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ROMANTISMUL 


| Coşmarul (1781) 
Henry Fuseli - ulei pe pánzá 
101,5 x 127 cm 
Institutul de Artá Detroit, SUA 


2 Călător deasupra mării de ceață (1818) 
Caspar David Friedrich - ulei pe pânză 
95 x 75 cm 
Galeria de Artă din Hamburg, Germania 


3 Pluta Meduzei (1819) 
Théodore Géricault - ulei pe pânză 
49| x 716 cm 
Muzeul Luvru, Paris, Franta 


^ 


ntre sfârșitul sec. XVIII și începutul sec. XIX, romantismul a revigorat arta, literatura 


și muzica occidentală, dând naștere teoriei moderne despre creaţie și artist. 


Mișcarea a apărut ca urmare a unei îmbinări între anumite tendinţe si condiții 


filosofice, politice, sociale și artistice care au adus în prim-plan individualismul imaginativ 


și creativitatea lipsită de orice constrângere. A avut un impact uriaș în întreaga Europă. 


în special în Franța, Germania, Elvetia și Marea Britanie. Mișcarea a avut o mare influentă 


și asupra artei nord-americane, mai ales a picturii peisagiste. 


Curentul romantic a fost conturat în parte de filosofii germani Immanuel Kant, 


Karl Schlegel și Georg Hegel, care considerau că lumea „interioară a artistului 


trebuie să reprezinte elementul principal al sferei romantice. Această idee a lumii 


interioare, mai ales nucleul său vizionar, oniric, se regăsește în lucrările romantice 


timpurii, cum ar fi tabloul macabru Cosmarul (deasupra) al pictorului elveţian Henry 


Fuseli (sau Füssli, | 741—1825). Acesta înfățișează o femeie întinsă neajutorată pe 


pat, pradă coșmarului ei, în timp ce un duh rău stă ghemuit deasupra ei și se uită 


sfidător către privitor. 


Tema romantică a artistului ca geniu torturat care poate intra în armonie cu 


natura sublimă se regăsește în lucrarea Călător deasupra mării de ceată (pagina 


alăturată, sus) a lui Caspar David Friedrich (1774-1840), un tablou care evocă eroii 


solitari ai poeziei romantice, precum Prometeu al lui Shelley, Aici, artistul izolat priveşte 


lumea dintr-o perspectivă unică. 


La Coalbrookdale, în Fuseli expune la 


Anglia, se construiește 
primul pod de fier din 
lume, anticipând 
revoluția industrială și 
schimbări sociale 
importante. 


Academia Regală din 
Londra prima versiune a 
tabloului său Coşmarul, 
care se bucură de un 
succes imediat. 
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Începe Revoluția 
Franceză. Scriitorii 
romantici se dezvoltă în 
acest context nou, asa 
cum aratá scrierile lui 
Frangois-René de 
Chateaubriand. 


David (1748-1825) 
pictează tabloul Moartea 
lui Marat, având ca temă 
uciderea prietenului său. 
Lucrarea devine 
emblema Revoluției 
Franceze. 


Napoleon ajunge la 
putere în Franța în urma 
unei lovituri de stat. 
Napoleon în ipostază de 
erou național devine 
subiectul a numeroase 
tablouri romantice, 


Blake deschide expoziția 
personală „Invenții 
politice și istorice", însă 
aceasta atrage foarte 
puțini vizitatori si 
primește o singură 
recenzie, 


Călătorul lui Friedrich se află, simbolic, la marginea existenţei înseși. 


Stă pe vârful unui munte, confruntat cu o alegere de ordin emotional și 


fizic. Poate să renunţe la viață, aruncându-se în necunoscut, ori se poate 


întoarce în lumea de jos ca un alt om. 


Romantismul s-a născut partial ca reacție împotriva raționalismului a 
Iluminismului din sec. XVIII. Revoluția Franceză de la 1789, declanșată după 


modelul celei americane (1775-1783), a marcat începutul unei lungi perioade 


de războaie care au sfâșiat toată Europa, ilustrată în tablouri romantice 
importante, precum Tres de mayo 1808 (1814; vezi p. 270) al lui Francisco 
de Goya (1746-1828) si Libertatea conducând poporul (1830; vezi p. 272) 
al lui Eugene Delacroix (1798-1863). În Iluminism, gánditorii voiau să dea 


lumii o dimensiune rațională și să o îndepărteze de dominaţia superstitiilor 


și a idealurilor religioase, transformând-o într-o lume mai ordonată, creată 


de gândirea inteligentă. Dar cum haosul sângeros nu părea să se termine, 


iar lumea mai bună întârzia să se materializeze, a apărut deziluzia care a dat 


naștere romantismului. 


Mișcarea artistică romantică a pus accent pe emoțiile extreme, pe 


tulburările psihicului uman și pe puterea impresionantă a naturii, o forță 


mult mai mare și mai puternică decât cea a omului. În lucrarea Pluta Meduzei 
(dedesubt) a pictorului romantic francez Theodore Gericault (1791-1824), 


compoziția piramidală clasică este folosită pentru reprezentarea expresivă 


și înfiorătoare a unui naufragiu real, care avusese loc cu doar trei ani înainte 


de realizarea tabloului. Gericault și-a folosit drept model diverși prieteni; 


Delacroix se regăsește în personajul cu voal roșu din prim-plan. 


1814 


Goya termină două 
picturi romantice 
reprezentative, care 
glorifică rezistența 
spaniolă din 1808 in fata 
ocupatiei armatelor lui 
Napoleon. 


1815 


Imperiul Francez al lui 
Napoleon este înfrânt la 
Waterloo: „Victoria cea 
mai apropiată de 
înfrângere pe care ati 
văzut-o vreodată", după 
spusele lui Wellington. 


1816 


Fregata franceză Meduza 
se scufundă în largul 
coastelor Africii; 
Gericault înfățișează 
pluta naufragiatilor 
într-un tablou din 1819. 


1830 


Delacroix pictează 
Libertatea conducând 
poporul (vezi p. 272) în 
cinstea detronárii lui 
Carol X, ultimul rege al 
dinastiei de Bourbon. 


1844 


Turner pictează Ploaie, 
aburi si viteză, legând 
romantismul de noua 
epocă a motorului cu 
aburi şi a revoluției 
industriale. 


Anii 1850 


John Martin (1789 — 
1854), poreclit „Martin 
cel nebun“ din cauza 
fratelui său bolnav mintal, 
realizează peisaje 
romantice uimitoare, care 
îi ilustrează crezul. 
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4 Furtună de zăpadă — vapor cu aburi în largul 


portului (1842) 

J. MW Turner - ulei pe pânză 

123,5 x 153,5 cm 

Muzeul Tate Britain, Londra, Marea Britanie 


5 Vedere din vârful muntelui Catskill (1827) 
Thomas Cole . ulei pe pânză 
101 x 1385 cm 
Muzeul de Arte Frumoase, Boston, SUA 


6 Ferma din vale (1835) 
John Constable - ulei pe pânză 
180 x 157 cm 
Muzeul Tate Britain, Londra, Marea Britanie 
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Cápitanul Meduzei era un navigator incompetent, care obtinuse postul doar prin 
relaţiile pe care familia sa le avea cu guvernul. Când a fost prezentat la Salonul de 
la Paris in |819, tabloul a provocat scandal. E| avea ca subiect povestea faimoasă si 
tulburătoare a pasagerilor obligaţi să recurgă la canibalism pentru a supraviețui și a 
nebuniei care i-a cuprins pe multi dintre ei și, în același timp, constituia o critică directă 
la adresa guvernului de atunci. În depărtare se zăresc contururile corabiei Argus, 
care i-a salvat pe supraviețuitori, însă Gericault sugerează că poate nu a ajuns la 
timp. Ca și Coșmarul lui Fuseli, și această lucrare a provocat privitorilor săi o reacție 
viscerală puternică. 

Revoluția industrială din Europa a fost alt factor care a contribuit la 
dezvoltarea romantismului, apărut într-o perioadă marcată de tulburări sociale 
și sentimente de neputinţă împotriva forțelor mecanizate „nenaturale“'. Această 
neliniște a reprezentat un element central al romantismului și a dus la o 
reconsiderare a relației speciale a umanității cu natura neatinsă de civilizaţie, despre 
care vorbise teoreticianul francez Jean-Jacques Rousseau. Multi artiști considerau 
natura fără limite si înspăimântătoare. Erau influențați de arta „sublimă“ a sec. XVIII, 
exemplificată de muntii abrupți sau de scenele cu vulcani preferate de artiștii 
Grand Tour (vezi p. 256), precum William Pars (1742-1782) și Joseph Wright din 
Derby (1734-1797). 

Astfel, arta romantică se adresa căutării sublimului, a emoţiilor puternice și a 
forțelor de nestăpânit evocate de natură. Unii artiști romantici, ca William Blake 
(1757-1827), își căutau inspiraţia în religie, însă cei mai multi aveau vederi mai 
degrabă spirituale decât religioase convenţionale. Vârtejul dramatic din Furtună 
de zăpadă — Vapor cu aburi în largul portului (deasupra) al lui J.M.W. Turner 
(1775-1851) dă dovadă de o execuţie expresivă liberă, iar în el se regăsesc forțele 
elementare ale naturii; barca din inima furtunii poate simboliza lupta omului cu 
forțe mai puternice decât el însuși. 

Alti artisti, printre care englezul John Constable (1776-1837), au dezvoltat 
viziunea lui Turner asupra naturii, infátisánd-o fără limite și înfricoșătoare. Însă, în 
Ferma din vale (stânga), Constable oferă o interpretare mai personală a unei teme 
romantice. Artistul a crescut în Suffolk, iar zona a devenit una dintre principalele 
sale surse de inspirație; moara tatălui său din Fiatford și împrejurimile acesteia au 
inspirat multe dintre peisajele sale. Ferma din vale prezintă o casă de pe râul Stour 
din Flatford; este casa lui Willy Lott, fermier născut acolo, care a trăit în ea timp de 
peste optzeci de ani. 


Constable a pictat casa de nenumárate ori; pentru el, ferma era un simbol 
al siguranţei si al naturii neîntinate de lăcomia sau progresele omenirii. Era o 
scenă pastorală bucolică ce i-a dat seninătate, pe care a căutat să o transmită 
privitorului. A folosit tuse foarte expresive si libere pentru a reda caracterul 
viu al naturii din nori, arbori și apa curgătoare a râului. 

Astăzi, când privim lucrările lui Constable, ne este greu să înțelegem 
cât de controversate au fost la vremea lor. Artiştii britanici nu au agreat 
peisajele lui Constable, sugerând că acesta ar trebui să picteze întrun stil 
mai convenţional și să revină la vechii maeștri pentru a înțelege cum trebuie 
să arate pictura de peisaj. Artistul a fost apreciat pentru portretele sale, pe 
care le-a pictat doar din rațiuni financiare și care îi displăceau profund, însă 
peisajele sale au fost considerate discordante și neinteresante. Abia după 
expunerea în Franţa, în 1824, a lucrării Căruta cu fân (1821), în care apărea 
tot ferma lui Willy Lott, opera romantică a lui Constable a început să fie 
înțeleasă. În timpul vieţii, artistul a fost mult mai bine primit în Franța 
decât în Anglia. 

Americanul Thomas Cole (1801-1848) a pictat, de asemenea, lucrări 
dedicate ținutului său natal. El a fost forța vitală care a împins Școala de pe 
fluviul Hudson, un grup de pictori peisagiști influențați de estetica romantică 
ce urmăreau să surprindă relaţia sublimă dintre om și natura sălbatică pe 
valea fluviului Hudson. Lucrarea Vedere din vârful muntelui Catskill (dedesubt) 
oferă privitorului un simţ al prezenţei imediate, respirând aerul de munte și 
simțindu-se copleșit de imensitatea naturii. Peisajul montan măturat de vânt 
este mohorât și amenintátor, dar Cole îl luminează pictând primele momente 


ale răsăritului, când soarele transformă râul de jos într-un spațiu acvatic de un 
auriu pal. AK/LH 
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Tres de mayo 1808 1814 
FRANCISCO DE GOYA 1746-1828 


ulei pe pánzá 
268 x 347 cm 
Muzeul Prado, Madrid, Spania 


«^! GHID 
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maginea șocantă a lui Francisco de Goya ilustrează un eveniment istoric real — un 

pluton de execuţie francez a ucis oameni simpli în Madrid ca pedeapsă pentru 

acțiunile rebelilor spanioli, care se răsculaseră împotriva ocupaţiei franceze. Revolta 
avusese loc cu o zi înainte, pe 2 mai 1808. Goya a fost pictor de curte al casei regale 
spaniole înainte ca francezii să preia puterea și a rămas în această funcție și sub 
Bonaparte. Tabloul Tres de mayo 1808 a fost pictat la un an după încheierea ocupaţiei 
franceze. Artistul aduce o expresivitate baroc-romantică și ilustrează dramatismul 
evenimentului, fundalul umbrit al tabloului oferind un cadru cumplit pentru scena 
înfiorătoare. 

Pictorul a folosit contrastul pentru a accentua efectul din această scenă, 

iar cele două grupuri de personaje stau faţă în faţă la o distanţă foarte mică. La 
dreapta, linia soldatilor imperiali francezi anonimi, îmbrăcaţi în uniforme, cu chipul 
ascuns de privitor, se află în pozitie de tragere, Toti sunt aplecati în față la unison, 
iar armele lor apar ca o linie îngrozitoare a morții. Rigiditatea soldaţilor sugerează 
prezenţa lor automatizată și lipsa de emoție pentru ceea ce urmau să facă, În 
partea din stânga a pânzei, victimele înspăimântate sunt surprinse într-o procesiune 
înfricoșătoare — unii sunt deja morti, alții sunt pregătiți să moară în fata armelor, 
alții trec în față, gata să moară în locul lor. Fiecare este ilustrat într-un mod care îl 
invită pe privitor să se identifice cu ei prin compasiune. Omul cu cămașă albă din 
centru, cu privirea fixă și rugătoare, își tine braţele ridicate, ca și cum ar fi crucificat 
făcându-l pe privitor să îl asemene cu lisus Hristos. AK 


«» DETALII 


| STIGMATUL 


Mâna dreaptă a omului 
îngenuncheat, gata să fie 


executat, poartă un semn prin 


care f| este evidențiat rolul de 


martir și este întărită comparatia 


cu Hristos. Acest lucru este 
subliniat de felul în care omul 
își arată pieptul, întro postură 
de crucificare,gata să 
primească gloantele. 


2 PANTALONII OMULUI 
CU CAPUL ÎN MÂINI 


Tușele apăsate și expresive 
ale lui Goya sunt remarcabile 
în realizarea hainelor 
spaniolilor, cum ar fi cămașa 
albă a personajului central și 
pantalonii cu pete colorate 
ai prietenului său, care își 
tine capul în mâini. Prin 
opozitie, hainele plutonului 
de executie sunt pictate 
într-o manieră uniformă, 
rece. În spirit romantic, 
artistul își exprimă 
compasiunea pentru 
condiţia spaniolilor, 


3 SÂNGELE ROȘU 
Șiroaiele mari de sânge 
roșu care pătează 
pământul, de la alte victime 
căzute deja, oferă un 
contrast extrem cu restul 
tabloului, pictat în tonuri 
palide, neutre. Celelalte 
excepții sunt cămașa albă și 
pantalonii galbeni ai omului 
pe punctul de a muri; 
acestea sunt luminate de o 
singură lumină îndreptată 
direct către victimă, care 
atrage atenția privitorului 
asupra tragediei morții 
inevitabile. 


(O PROFILUL ARTISTULUI 


1760-1785 

La vârsta de |4 ani, Goya devine ucenicul lui José Luzán (1710-1785) 
în Saragossa; ulterior este angajat să picteze fresce decorative pentru 
catedrala locală. În această perioadă este respins la Academia Regală 
de Arte Frumoase. 


1786-1791 

Tânărul Goya are primul succes ca pictor de compoziție la Madrid si 
este ales să îl picteze pe regele Carol III. Devine pictor de curte al 
lui Carol III si, mai târziu, al lui Carol IV. 


1792-1797 
Goya face o boală asemănătoare cu holera, care îi afectează pentru 
totdeauna viitorul și îl lasă complet surd. 


1798-1818 

Maja nuda (1800) si Maja desnuda (1803) contrariază societatea 
spaniolă, care le consideră imorale. Seria Dezastrele războiului 
(1810-1814) evocă ororile invaziei lui Napoleon. 

1819-1823 

Artistul începe Picturile negre, o serie de picturi murale transpuse 
ulterior pe pânză. Ele prezintă scene de violență care nu au fost 
destinate niciodată expunerii în public. 

1824-1828 

Goya se exilează de bunăvoie la Bordeaux, în Franţa. Ultimele sale 
tablouri sunt realizate intr-un stil ce anticipeazá impresionismul 
(vezi p. 316). 


TRÁDAREA UNUI PICTOR 
DE CURTE 


- Goya a vorbit rareori despre înclinațiile sale politice, 
însă tablourile sale sunt relevante. Tres de mayo 1808 
dezvăluie părerea sa despre ocupația franceză, deși a fost 
pictorul oficial al ocupanților. Aceeași părere este evidentă 
și în Familia lui Carol IV (1800; dedesubt). Chiar dacă Goya 
a fost pictorul de curte al lui Carol IV, personajul central 
este regina, nu regele, iar artistul o pune în evidență alături 
de cei doi copii nelegitimi, rezultatul infidelitátii ei. Poate 
că aceasta a fost o batjocură ostentativă la adresa lipsei 
de importanță la curte a regelui, deciziile sale fiind anulate 
de regină, care avea o putere politică mai mare datorită 
adulterului ei cu prim-ministrul, 


4 MÂINILE ÎN RUGĂCIUNE 


Mâinile călugărului au fost pictate 
cu o mare pasiune. Ele sunt 
împreunate în rugăciune, 
tensiunea lor sugerând spaima și 
înflăcărarea lui în timp ce se 
pregătește să moară, rugându-se 
pentru cei care muriseră deja. 
Suferinta de pe chipul său 
contorsionat este ilustrată atent, 
observată în detaliu 


ROMANTISMUL 271 


Libertatea conducând poporul 1830 
EUGENE DELACROIX 1798-1863 


ulei pe pânză nul dintre cele mai importante simboluri ale insurecției din istoria artei 
260 x 325 cm 


A este Libertatea conducând poporul, de Eugene Delacroix. Subiectul său 
Muzeul Luvru, Paris, Franța 


este răscoala pariziană din iulie | 830, care l-a înlocuit pe regele Carol X 
din dinastia de Bourbon cu Ludovic-Filip, duce de Orléans. Lucrarea a trezit emoții 
puternice la Salon în 1831. Delacroix ilustrează un moment esențial: spargerea finală 
a baricadelor de către rebelii republicani, la 28 iulie. Dramatismul tabloului este sporit 
de cadrul piramidal din centru, marcat de ridicarea tricolorului în roșu, alb și albastru 
al Libertăţii (vârful „piramidei'”) si de figurile de mai jos. Această structură amintește 
de cea folosită de Théodore Géricault în Pluta Meduzei (1819), pentru care Delacroix 
pozase ca unul dintre personaje. 

Pictorul echilibrează în mod inteligent modernitatea și alegoria. „Am preluat un 
subiect modern, o baricadă,a declarat ulterior artistul, și dacă tot nu am luptat pentru 
tara mea, cel puţin am pictat pentru ea." Îmbrăcaţi exact ca în acea perioadă, báietasul 
de pe stradă care agită pistoalele (la dreapta), burghezul cu joben (posibil Delacroix, 
care a luat parte la lupte), muncitori din fabrică, soldati si studenti, cu toții marchează în 
tablou importanţa istorică a evenimentului, la fel ca imaginea îndepărtată a catedralei 
Notre-Dame de Paris. Vesmintele Libertății si figura sa monumentală trimit la tradiția 
clasică si la pictura istorică grandioasă. Totuși, ca regândire foarte modernă a idealurilor 
clasice (Libertatea are păr la subsuoară, ceva de neconceput în lucrările clasice), tabloul 


i-a șocat pe unii dintre contemporanii săi. AK 
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«3» DETALII 


| STEAGUL 


Folosind rosul de pe tricolor in 
contrast cu o parte din cerul 
albastru, Delacroix reuseste sá 
evidentieze chemarea vibrantá 
la luptă. Aláturarea culorilor 
contrastante rosu si albastru 
este foarte izbitoare. Culorile 
steagului se reiau in hainele 
muncitorului in cámasá albastrá 
de la picioarele Libertăţii. 
Delacroix a fost un maestru, 
adept al alăturării anumitor 
tonuri sau al reluării culorilor în 
locuri diferite, pentru a 
amplifica o stare de spirit sau 
un mesaj. 


2 CERUL EXPRESIV 


Maniera în care Delacroix 
pictează cerul prinde ceva din 
haosul luptelor urbane, un 
strat luminos al cerului neutru 
cu un fum cetos și strălucirea 
focurilor de bătălie. Tehnica lui 
Delacroix combină 
expresivitatea romantismului 
cu o mare atenţie acordată 


detaliului realist, transmițând 
emoția fără a se depărta de 
timpul si de locul istoric, 
Liniile sale aveau să devină 
mai târziu mult mai libere, 
cu mai multe împăstări și 
straturi groase 


3 PICIORUL LIBERTĂȚII 


Poziționarea piciorului din 
față al Libertăţii în timp ce 
pășește peste baricade 
surprinde o etapă 
importantă a bătăliei. 
Faldurile veșmântului ei 
contribuie la ideea de 
mișcare a compoziției, 
stabilind acest eveniment ca 
moment istoric de răscruce. 


4 UMBRELE 


Zonele de umbră arată cât de 
bine stăpânește pictorul tehnica 
clarobscurului, A fost influențat de 
opera lui Antoine-Jean Gros 
(1771-1835) și a lui Géricault. 
Contrastele puternice cu puncte 
luminoase, combinate cu o serie 
de culori îndrăzneţe sporesc 
dramatismul și servesc la identificarea 
fiecărui personaj principal. 


(O PROFILUL ARTISTULUI 


1806-1815 
Delacroix studiază la Liceul Imperial din Paris între 1806 și 1815, 
perioadă în care câștigă premii pentru desene și opere clasice. 


1816-1827 

Gericault și Delacroix studiază împreună în atelierul din Paris al lui 
Pierre Guérin, în 1815. În anul următor, Delacroix intră la Școala de 
Arte Frumoase. În 1822, Salonul îi acceptă lucrarea Barca lui Dante 
(1822), inspirată de Pluta Meduzei a lui Gericault. O serie de picturi 
uimitoare, dar controversate, precum Masacrul din Chios (1824) și 
Moartea lui Sardanapal (1827),îl anunţă drept unul dintre cei mai 
mari artiști romantici francezi. 


1828-1856 

În 1832, Delacroix participă la o misiune diplomatică în nordul Africii 
și în Spania, realizând peste o sută de lucrări cu scene exotice, care 
aveau să îi inspire numeroase lucrări ulterioare. Sase ani mai târziu, 
tabloul său Medeea ucigându-și copiii ( | 838) reprezintă un subiect de 
discuție major la Salon. Foarte căutat, pictorul a acceptat numeroase 
comenzi pentru decorarea clădirilor publice. 


1857-1863 

După ce i se refuză inițial admiterea la Institut de France — în parte 
în favoarea rivalului său Jean-Auguste-Dominique Ingres, maestru al 
neoclasicismului (vezi p. 260), Delacroix este acceptat în cele din 
urmă în 1857. Cinci ani mai târziu se numără printre fondatorii 
Societăţii Naţionale de Arte Frumoase. 


POLITICĂ SI PATRONAJ 


În Franţa lui Delacroix, unde afilierile se schimbau rapid, 
politica și patronajul reprezentau chestiuni complexe, 
afaceri intercorelare. Ludovic-Filip | a cumpărat Libertatea 
conducând poporul pentru a-şi sărbători ascensiunea, însă 
i-a recunoscut potenţialul incendiar și nu a expus-o 
public timp de mulți ani. Delacroix (Autoportret, 1837; 
dedesubt) a primit Legiunea de onoare pentru pictură în 
1831, însă fusese si un artist preferat al conducătorului 
alungat, Carol X. Delacroix avea prieteni în ambele 
tabere si nu și-a dezvăluit orientările politice. În pofida 
stilului său nonconformist și a temelor conflictuale din 
numeroase opere ale sale, Delacroix s-a bucurat de 
patronatul statului în timpul carierei sale. În afară de 
Moartea lui 
Sardanapal (1827), 
toate picturile sale 
istorice timpurii au 
fost cumpărate 
pentru Muzeul 
Luxembourg. În 
1824 a primit prima 
slujbă din partea 
guvernului, iar după 
1830 a creat picturi 
murale pentru 
numeroase clădiri 
publice din oraș. 
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